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Resumo 
A arte apresenta-se como uma dimensão fundamental da vida pessoal e coletiva, 
porém, a forma como é percecionada pela sociedade está em constante atualização, 
devido à interseção complexa das ações de um conjunto de agentes sociais, 
designadamente os artistas, intermediários culturais e os próprios públicos. A presente 
investigação surge no âmbito do Mestrado em Sociologia na Faculdade de Letras da 
Universidade do Porto e ancora-se numa das principais linhas de orientação da 
Sociologia da Arte: a análise de públicos.  
Neste caso em particular, tratam-se dos públicos visitantes das “Galerias MIRA” 
(Espaço MIRA e MIRA FORUM), quatro armazéns vocacionados para a promoção 
artístico-cultural, situados na freguesia de Campanhã, Porto. Contudo, mais do que um 
retrato sociodemográfico de quem visita a instituição, o desafio passou por explorar os 
modos de relação com as artes dos diversos intervenientes envolvidos nos referidos 
espaços, abarcando não só as representações dos visitantes acerca da arte e da 
profissão/figura do artista, como também as dos intermediários e artistas das Galerias 
MIRA, procurando-se perceber se as ações destas galerias moldam – ou não – essas 
imagens socialmente construídas; e estabelecendo-se assim um paralelismo entre as três 
esferas da arte, criação, mediação e receção.  
Esta investigação resultou de um estágio curricular de 518 horas, entre 9 de 
novembro de 2015 e 1 de abril de 2016, e teve por base uma abordagem metodológica 
qualitativa (estudo de caso), com recurso a técnicas como a entrevista semiestruturada, a 
observação direta, a análise de fontes documentais e o inquérito por questionário. 
Através dos resultados foi possível não só dar resposta ao desafio de analisar os 
públicos dos referidos espaços, através da construção de uma tipologia de públicos 
(Curiosos, Afetivos e Especializados), e respetivas representações sobre o universo da 
arte e os seus protagonistas, como também analisar as perceções dos intermediários e 
artistas da instituição em causa sobre o mesmo tema.  
 





Art presented itself as a fundamental dimension of personal and collective life, 
however, the way it is perceived by society is in constant change, due to the complex 
interaction of social agents, like artists, cultural intermediaries and the public itself. This 
research comes up on a Sociology Master's Degree in The Faculty of Arts of the 
University of Porto and places itself in one of the main orientation lines of Sociology of 
Art: the analysis of publics. 
 In this particular case, the research focus on the visitors of “Galerias MIRA” 
(Espaço MIRA and MIRA FORUM) a set of warehouses which promotes artistic and 
cultural ativities, located in Campanhã, Porto. However, more than analise the 
sociodemographic carateristics of this visitors, the challenge was to explore their 
representations about art and the artistic profession, and simultaneously, understand in 
which way the actions of this galleries shape those socially built images. The main goal 
with this research is to make a parallelism between the three spheres of art: creation, 
mediation and reception. 
 This research was based on a curricular internship of 518 hours, between 9th 
November 2015 and 1st April 2016, and included an qualitative approach (case study), 
by using techniques such as survey, interview, observation and document analysis. 
Through the results was possible to built a typology, which resulted on the following 
categories: curious, affective and specialized. 
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O panorama da cultura e das artes em Portugal, desde o final de 1990, é marcado 
por uma tendência paradoxal: por um lado, o reconhecimento do impacto destas áreas 
no desenvolvimento pessoal e social favorece o impulso renovado de iniciativas neste 
domínio; por outro, o contexto de recessão é pretexto para cortes e restrições nos 
diversos veículos de promoção artístico-cultural. Estas tendências globais são causa e 
efeito de uma dimensão microssociológica, que diz respeito à relação dos públicos com 
a arte e a cultura, mais particularmente, às suas representações sobre o mundo artístico-
cultural e respetivos protagonistas, nomeadamente os artistas. 
A difusão generalizada de uma forma padronizada de ser-se artista – um ser à 
parte da sociedade, regido pelas próprias regras e cujas excentricidades não só são 
perdoadas como incentivadas pela máxima de que “o artista pode tudo” – é cada vez 
mais combinada com visões profissionalizantes e pragmáticas da prática artística, 
associadas à emergência das economias criativas. Essas representações do mundo 
artístico e daqueles que o protagonizam marcam a relação dos públicos com a arte, que 
se assume cada vez mais complexa e intricada de múltiplas influências, designadamente 
por parte dos intermediários artístico-culturais. 
Com este cenário de pano de fundo, esta investigação centra-se nos modos de 
relação com as artes por parte de um conjunto de atores sociais ligados ao Espaço 
MIRA e MIRA FORUM, aqui designados, no conjunto, de “Galerias MIRA”, duas 
galerias de arte vocacionadas para a promoção artístico-cultural, situadas numa série de 
quatro armazéns na rua de Miraflor, freguesia de Campanhã, Porto. Além da 
incontornável análise de quem visita e porquê a referida instituição, esta investigação 
surge da inquietação de dar respostas a uma série de questões que cruzam as três esferas 
anteriormente mencionadas e os atores sociais que nelas atuam – a receção, relacionada 
com os públicos; a criação, relativa aos artistas; e a mediação, materializada na figura 
dos intermediários. Pretendeu-se, com este estudo, chegar às representações dos agentes 
sociais supracitados sobre a arte e a figura/profissão do artista, procurando perceber de 
que forma essas representações são, ou não, moldadas pelas Galerias MIRA.  
Para tal, optou-se pela realização de um estágio curricular, partindo-se da 
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convicção que o contato com o mundo do trabalho numa fase ainda de formação poderia 
trazer inúmeras vantagens. A escolha das Galerias MIRA para o efeito deveu-se a uma 
experiência de visita no âmbito da Licenciatura em Sociologia, na unidade curricular de 
Sociologia da Arte, que permitiu um conhecimento breve sobre as missões e valores de 
uma instituição ainda pouco divulgada na cidade do Porto, mas que ia ao encontro às 
questões que suscitavam interesse para o desafio do segundo ano de Mestrado no 
mesmo curso. O estágio teve duração de 518h, entre 9 de novembro de 2015 e 1 de abril 
de 2016, durante as quais, fruto de uma imersão nos meandros do mundo da produção e 
mediação artística, foi possível reunir informação suficiente para dar conta das questões 
que nortearam esta investigação.  
O primeiro capítulo destina-se então à exploração teórica do que tem sido feito na 
área: numa abordagem mais ampla dos conceitos-chave desta investigação, começa-se 
por explorar as teorias das representações sociais, seguindo-se uma incursão pelas 
visões mais gerais da arte e da cultura, para posteriormente, destacar os objetos 
privilegiados desta investigação – a criação, a mediação e a receção.  
O segundo capítulo diz respeito às opções teórico-metodológicas adotadas, 
começando por se fazer uma breve explanação acerca dos objetivos, pergunta de partida 
e modelo de análise que estão na base desta investigação, para seguidamente se passar à 
apresentação e justificação da metodologia e técnicas utilizadas. Neste caso, privilegiou-
se uma abordagem qualitativa de estudo de caso, com recurso a entrevistas 
semiestruturadas, observação direta, análise de fontes documentais e inquérito por 
questionário. Ainda dentro deste capítulo procede-se à caraterização da instituição de 
estágio e a uma breve descrição da experiência vivenciada. 
O terceiro capítulo corresponde a uma análise aprofundada sobre os dados obtidos 
por meio dos instrumentos de recolha de informação, elaborando-se uma análise 
tripartida (embora não estanque) das três esferas em análise.  
Por fim, as considerações finais, à semelhança de Campanhã, são também ponto 
de chegada e de partida: é lá que desembarcam as principais conclusões deste trabalho 
de pesquisa, deixando em aberto possíveis trilhos para percorrer no futuro. 
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Capítulo 1 – Das representações sociais aos públicos da 
cultura: registo do estado da(s) arte(s)  
Partindo da convicção que uma sólida bagagem teórica enriquece a viagem que é 
o processo de investigação, o primeiro capítulo destina-se à exploração do que tem sido 
feito nos domínios das representações sobre a arte e cultura a nível teórico. Num 
primeiro momento, numa aproximação mais ampla ao conceito-chave desta pesquisa, 
exploram-se alguns possíveis enfoques sobre as teorias das representações sociais, para 
seguidamente, perscrutar as principais linhas de análise sobre a arte a cultura. Mais 
tarde, destacando-se os objetos privilegiados desta investigação, elabora-se uma breve 
explanação em torno das três esferas da arte – a criação, mediação e receção artística.  
1.1. Representações sociais – uma folha de sala para o entendimento do 
mundo 
 A noção de representações sociais, que se encontra no âmago deste trabalho de 
pesquisa, surge no cruzamento entre a Psicologia e a Sociologia, entre as abordagens 
mais centradas na cognição e na dimensão intraindividual, e as abordagens cujo foco se 
encontra na interação social (Vala e Monteiro, 2013, p. 569). 
 O conceito de representação social surge com Serge Moscovici, cuja inquietação 
acerca da forma como os indivíduos constroem um entendimento partilhado e 
negociado sobre a realidade, levou-o a explorar a formação das perceções acerca de um 
fenómeno em particular: a psicanálise (Moscovici, 1979). Tomando por base o conceito 
de representações coletivas de Durkheim, enquanto um conjunto de formas de ver e 
pensar a realidade, socialmente construídas e partilhadas por um coletivo (Oliveira, 
2012), o autor propôs-se a reinventá-lo, procurando perceber como é que a psicanálise 
era percecionada pelos parisienses em 1950. 
 Com o estudo que encetou, Moscovici chegou à conclusão que existia uma 
difusão cada vez mais intensa do conhecimento científico junto da população francesa, 
porém, essa difusão era pautada por um desfasamento entre as ideias originais da 
psicanálise e um conjunto de versões diferenciadas sobre esta prática que se iam 
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expandindo nos mais variados contextos, provocando diferentes níveis de aceitação e 
rejeição (Moscovici, 1979, p. 14-17).  
 O que o autor defende, e que deu corpo à Teoria das Representações Sociais, é 
que a forma como os indivíduos percecionam a realidade não corresponde a uma versão 
fidedigna da mesma, mas antes a uma construção social que norteia a relação do 
indivíduo com o mundo que o rodeia, permitindo-lhe organizar e estruturar o seu 
pensamento e ações (Moscovici, 1988, p. 222). Representar algo está longe de se limitar 
a um processo de imitação da realidade e conquanto Moscovici reconheça que existe, de 
facto, uma reprodução, trata-se de uma reprodução criadora, isto é, que transforma, 
reconstrói, e cria algo novo, uma nova forma de interpretação e entendimento dos 
fenómenos (1979, p. 17).  
 Recorrendo à definição de Denise Jodelet, este conceito remete para “(…) uma 
forma de conhecimento, socialmente elaborada e partilhada, com um objetivo prático e 
que contribui pra a construção de uma realidade comum a um conjunto social. (…) As 
representações sociais – enquanto sistemas de interpretação que regem a nossa relação 
com o mundo e com os outros – orientam e organizam as condutas e as comunicações 
sociais” (2001, p. 22), funcionando como mapas de imagens e categorizações em 
permanente atualização, que explicam e descodificam fenómenos, práticas e identidades 
sociais, através um conjunto de estratégias de objetivação e “ancoragem”. Estas 
consistem em evocar cenários familiares que permitem integrar os fenómenos novos 
num padrão de reconhecimento prévio (Valsiner, 2003, p.74). 
  Uma das principais preocupações teóricas subjacente a esta teoria, reside na 
possível relação de conflito entre as representações coletivas e individuais, e para dar 
conta dessa preocupação, Wagner explora o conceito de holomorfose. Longe de assumir 
uma posição determinista na qual coloca fora de jogo a dimensão idiossincrática das 
representações, o autor apenas destaca que estas não ocorrem num vazio referencial, 
tendo como pano de fundo um entendimento partilhado dos fenómenos: “no individual 
thinks and creates his or her ideas without reference to culturally and socially formed 
mental foundations” (Wagner, 1995, p. 129). 
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 Também Peter L. Berger e Thomas Luckmann desenvolvem esta questão, 
atentando na relação dialética entre o Homem, enquanto produtor de referências e 
ideologias, e a sociedade, produto dessas mesmas construções mas que acaba, 
inevitavelmente, por atuar sobre ele: em última instância, “o produto reage sobre o 
produtor”, balizando as suas opções dentro de um universo conhecido, construído 
através da relação com os outros (2004, p. 87).  
 Esta ideia acaba por remeter para a dimensão social, cultural e historicamente 
situada das representações sociais: se nas sociedades tradicionais elas eram praticamente 
imutáveis, devido à existência de meios coercivos que garantiam uma maior unidade e 
estabilidade das noções partilhadas pelo coletivo, nas sociedades modernas, ao invés, 
com a intensificação da comunicação, as representações sociais passam a basear-se 
numa negociação grupal e em permanente atualização1 (Wachelke e Camargo, 2007, p. 
382). 
 Esta investigação, ainda que de forma exploratória, permite uma aproximação à 
dinâmica constante a que as representações sociais estão sujeitas, dinâmica essa que é 
de tal forma complexa que faz com que coexistam visões bastante distintas sobre o 
mesmo fenómeno dentro da mesma sociedade. É o caso das representações sobre a arte 
e respetivos protagonistas, que sofreram grandes transformações ao longo da história e 
que confluem agora numa visão híbrida que combina posições mais romantizadas ou 
mais pragmáticas em relação ao mesmo tema. Essas representações, visíveis nesta 
investigação, permitem situar os indivíduos, gerindo as suas expetativas em relação à 
forma como pensam e agem perante a arte e aqueles que a materializam.  
1.2. “Nós” da arte – um sistema sem pontas soltas  
 Por mais variado que seja o enfoque das diversas disciplinas que se debruçam 
sobre o estudo da arte, existe a noção generalizada de que esta representa um papel 
crucial no desenvolvimento quer do indivíduo, quer da sociedade. A forma como o tema 
tem sido explorado, porém, assume contornos diferenciados e por vezes até 
                                                          
1 É precisamente aqui que o conceito de representações sociais de Moscovici se afasta daquele que esteve 
na sua origem, o de representações coletivas, na medida em que este último não leva em conta o caráter 
dinâmico e em permanente transformação da cultura (Vala e Monteiro, 2003, p. 581). 
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contraditórios, como é o caso da aparente incompatibilidade entre as abordagens que 
salientam as dimensões subjetivas e universais da experiência estética dos sujeitos, e as 
perspetivas científicas sobre o mesmo objeto, cujo intento é revelar um conjunto de 
influências que se fazem sentir no sistema de criação, difusão e receção artística 
(Monteiro, 1996, p. 5). 
  A relação dos indivíduos com a arte e a forma como esta influencia o seu 
desenvolvimento pessoal e cognitivo tem sido sobretudo explorada pela Psicologia2, no 
entanto, conquanto as suas contribuições sejam por demais importantes e 
assumidamente conciliáveis com as demais, interessa aqui focar a atenção na relação 
entre arte e sociedade, colocando a ênfase na relação entre os diversos agentes sociais 
que compõem este sistema. Esta pesquisa compromete-se assim com a Sociologia da 
Arte, enquanto disciplina que privilegia uma dimensão relacional e social do universo 
artístico, procurando perceber, segundo Nathalie Heinich, as condições sociais que estão 
na origem da produção, legitimação e receção das obras de arte (2004).   
 Contudo, importa recordar que o encontro da Sociologia com a arte não foi um 
processo simples: o seu percurso de afirmação foi marcado por uma trajetória irregular e 
complexa, pautado por uma aproximação propositada às ciências ditas “exatas” na 
ambição de conquistar qualidades de cientificidade legítimas à data. Os princípios de 
neutralidade axiológica inibiam as incursões a um terreno aparentemente minado de 
juízos de valor e subjetividades, que se julgavam comprometedoras do rigor e seriedade 
da disciplina (Monteiro, 1996, p. 9).  
 Nas palavras de Goldstein, as Ciências Sociais, e neste caso em particular, a 
Sociologia, “(…) constituem um terreno ao mesmo tempo fértil e espinhoso para se 
analisarem fenômenos artísticos. Fértil, porque permite o questionamento de alguns 
                                                          
2 A título de exemplo, autores como Fayga Ostrower (2001) ou Lev Vygotski são apenas alguns dos 
teóricos que procuraram evocar elementos do desenvolvimento cerebral e cognitivo, especialmente na 
infância, como justificação da criatividade (Vygotski cit por Lima, 2000). Os autores colocam a ênfase 
nas questões internas, sem que por isso deixem de reconhecer o impacto do exterior – da cultura 
(Ostrower, 2001). Elliot W. Eisner, por sua vez, analisa os impactos da arte na dimensão psicológica, 
afirmando que, em primeiro lugar, há uma maior consciencialização do mundo em redor, despertando os 
agentes sociais para fenómenos e objetos que poderiam passar despercebidos, e em segundo lugar, abre a 
possibilidade de explorar as “paisagens interiores”, potenciando experiências enriquecedoras do self 
(2002, p. 11). 
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lugares-comuns (…) Espinhoso, porque os cientistas sociais correm o risco de cair em 
explicações deterministas e exteriores, que negligenciam as especificidades do mundo 
da arte” (Goldstein, 2008, p. 2).  
 Apesar de algumas limitações3, é inegável que a Sociologia da Arte se trata de 
uma disciplina que traz importantes contributos para a desconstrução das visões mais 
associais dos fenómenos artísticos. A principal premissa que os sociólogos da arte 
desenvolvem, e que está no centro desta investigação, é que os objetos e as práticas não 
são intrinsecamente artísticos e as manifestações que tomam parte no universo da arte 
são, antes de mais, construções sociais (Inglis, 2005b, p. 12). Reconhece-se, dessa 
forma, um conjunto de influências sociais, culturais, económicas, simbólicas e políticas 
no domínio da arte e cultura, o que remete para o conceito de heteronomia, assente na 
relação de interdependência entre a arte e o meio em que está inserida (Lucie-Smith, 
1990, p. 84). 
  Foram vários os autores que assumiram esta posição, muitos deles com ligações 
a outras áreas de estudo4 que não a Sociologia, mas que de certa forma influenciaram os 
avanços na disciplina. A Sociologia da Arte propõe-se assim a explorar a dimensão 
relacional e social da arte, a aventurar-se pelos meandros de um universo que desde 
sempre esteve envolto numa aura de misticismo e fantasia, onde a interferência da 
ciência, no sentido de levantar o véu que encobre as práticas artísticas, ainda é vista com 
                                                          
3 Uma das principais críticas à Sociologia da Arte vem de David Inglis, que condena um certo 
“comodismo” teórico e epistemológico por parte dos teóricos da área: do seu ponto de vista, a 
generalização de que todos os fenómenos artísticos têm por base questões de poder – político, económico, 
simbólico e cultural – tende para um certo dogmatismo imperialista que não leva em conta outro tipo de 
contribuições que podem enriquecer a abordagem sociológica. Para o autor, só com uma profunda 
autorreflexão crítica e a prática de um maior relativismo, a Sociologia da Arte será capaz de colmatar as 
falhas que lhe são apontadas (Inglis, 2005a, p. 109). Além disso, existe também uma grande dificuldade 
no que diz respeito às próprias barreiras disciplinares e conceptuais da disciplina. Para Nathalie Heinich, 
se em França a Sociologia da Arte é associada ao estudo da receção, produção e mediação artística, nos 
EUA e no Reino Unido, com exceção das contribuições de Howard Becker, estas áreas não foram 
devidamente aprofundadas, aproximando-se antes de abordagens mais amplas relacionadas com a 
educação ou os hábitos, e portanto, mais próximas da noção de cultura (2010, p. 258-259).  
 
4 Exemplo disso são as contribuições de Clifford Geertz, para quem “a participação no sistema particular 
que chamamos de arte só se torna possível através da participação no sistema geral de formas simbólicas 
que chamamos cultura” (1997, p. 165). Para o autor, não existe uma noção universal do que é belo e 
artístico, mas sim uma construção social. Alfred Gell é também uma referência neste domínio, com a sua 
convicção de que os objetos artísticos, à semelhança dos restantes objetos, potenciam emoções, ideias e 
reações, criando-se a sua simbologia com base na interação e nas relações humanas (1998, p. 20).  
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algum desconforto: “(…) à semelhança de qualquer amor, o amor pela arte sente 
repugnância em reconhecer suas origens e, relativamente às condições e 
condicionamentos comuns, prefere, feitas as contas, os acasos singulares” (Bourdieu e 
Darbel, 2007, p. 163).  
 Apesar disso, a arte é cada vez mais vista como um sistema relacional e 
permeável ao contexto, e essa ideia está presente no discurso de autores como Anne 
Cauquelin e Alexandre Melo. Para Cauquelin, a noção de sistema aplica-se à Arte 
Contemporânea e à sua proximidade com o conceito de “rede”, que se por um lado diz 
respeito à multiplicação dos intervenientes envolvidos no universo artístico; remete de 
igual forma para a crescente diluição da intencionalidade desses atores em destituição 
do crescente poder da rede como um todo, a “metarrede” (2005, p. 60).  
 O universo artístico, neste ponto de vista, não é estático e imutável, mas antes 
dinâmico e relacional, produto e produtor de referências em constante (re)criação pelas 
mãos dos diferentes intervenientes que concorrem para que a engrenagem do mundo 
artístico nunca pare de girar. 
 Cauquelin (2005) elabora uma descrição comparativa do papel dos diferentes 
intervenientes da arte, opondo o cenário moderno ao contemporâneo. Durante o período 
de afirmação e consolidação da Arte Moderna, o processo de produção, difusão e 
receção de obras de arte assumia um desenho linear (Figura 1.), em que cada uma das 
partes agia isoladamente na transmissão de uma mensagem produzida pelo artista e 




                                                          
5 As Academias surgem em Itália, nos séculos XVI e XVII, com o objetivo de formalizar e 
profissionalizar as ocupações artísticas. Até então, estas não eram reconhecidas enquanto tal, funcionando 
na base de sistemas coletivos de mestria. Com o surgimento das Academias, é estabelecido um conjunto 
de cânones reconhecidos, ditados por um sistema de ensino rígido, hierarquizado e único na sua função, 
que não só detinha o monopólio integral da definição da arte e respetivas fronteiras, assim como o total 
controlo sobre as lógicas do mercado e difusão das obras e artistas. Com o advento da modernidade, as 










Fonte: Caquelin (2005, p. 84) 
 Neste sentido, e no contexto em questão, o crítico é aquele que “(…) ‘fabrica’ a 
opinião e contribui para a construção de uma imagem da arte, do artista, da obra ‘em 
geral’” (Cauquelin, 2005, p. 38). O artista, por sua vez, sob a incerteza das flutuações de 
um mercado cada vez mais concorrencial, vê-se na necessidade de depender dos 
críticos, sem que por isso se deixe de vender ao público uma imagem de si mesmo 
independente das lógicas da comercialização, de forma a preservar o imaginário 
romantizado do mundo das artes (Ibidem, p. 48).  
 No que diz respeito aos públicos, a autora destaca a compartimentação e o 
isolamento dos mesmos em relação aos criadores, na medida em que, na lógica linear da 
produção-difusão-receção de arte, os extremos não se tocam, apenas são conectados 
pelos elementos intermédios, nomeadamente os marchands, críticos, curadores, 
galeristas, etc (Ibidem, p. 49).  
 Com o advento da Arte Contemporânea, a linearidade é uma caraterística já 
ultrapassada: cada agente contribui de forma ativa para criar entradas na rede6, o que faz 
com que não só os artistas produzam valor nas suas obras mas também os que se 
encontram na esfera de mediação e receção (Ibidem, p. 69). Os públicos, longe de serem 
meros observadores passivos, passam a integrar a rede como qualquer ator dotado com 
o poder da informação e dessa forma, a linearidade do sistema é suplantada por um 
                                                          
6 Com base no conceito de rede, Anne Cauquelin argumenta que é a posse de informação que gere as 
relações no interior da esfera da arte: são os atores mais ativos dentro da rede, os que possuem mais 
informação e de forma mais rápida, que se destacam, e por isso o poder de decisão deixa de ser 
centralizado (Cauquelin, 2005). 
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dinamismo circular de influências e relações intricadas, em que a informação circula 
livremente pelos protagonistas do universo artístico (Figura 2.). 






Fonte: Caquelin (2005, p. 84) 
 À semelhança de Cauquelin, também Alexandre Melo reconhece a influência 
das dimensões externas no domínio da arte, destacando três em particular: a económica, 
a simbólica e a política (Melo, 1994).   
 A dimensão económica, como o próprio nome refere, diz respeito ao cenário 
“(…) em que a obra de arte surge como produto, mercadoria, objecto de um processo 
económico de produção, circulação e valorização, comparável ao processo económico 
de produção, circulação e valorização de qualquer outro produto mercantil” (1994, p. 
13). Alexandre Melo reconhece, à partida, o artista como produtor e o processo artístico 
como investimento que implica custos e retornos; nesse investimento, porém, o artista 
não se encontra sozinho – existem financiadores e ajudantes, cujo nível de colaboração e 
envolvimento na criação é, na maioria das vezes, fundamental (Ibidem, p. 35-38). 
 A esfera económica é também pautada pelos vendedores, nos quais se incluem 
os galeristas. Estes desempenham um papel fundamental não só a nível económico, uma 
vez que comercializam as obras dos artistas, mas também, e sobretudo, a nível 
simbólico, já que são responsáveis pela difusão e promoção do trabalho dos criadores 
(Ibidem, p. 43). Os galeristas, longe de assumirem estratégias homogéneas, apresentam 
linhas de orientação múltiplas que oscilam entre um pendor mais comercial ou cultural, 
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dependendo dos objetivos, missões e valores do espaço em questão7. Ainda dentro da 
esfera económica, os compradores representam os destinatários privilegiados das peças 
com fins comerciais (Melo, 1994, p. 52-54). Esta dimensão torna-se bastante pertinente 
no sentido de desmitificar algumas ideias mais romantizadas e irrealistas do mundo da 
arte, colocando em evidência o jogo de interesses que concorre para o seu 
funcionamento. Quando isolada, porém, torna-se insuficiente para compreender as 
dinâmicas que tomam parte neste universo. 
  A dimensão simbólica engloba as representações decorrentes dos discursos 
teóricos, do senso comum e ainda dos meios de comunicação acerca do universo 
artístico. De certa forma, são estes “comentadores”8 que através dos discursos 
proferidos, legitimam e validam as obras e os seus autores (Ibidem, p. 19).  
 Por fim, a terceira e última dimensão, a política, diz respeito às instâncias de 
legitimação e validação da arte, remetendo para o papel dos decisores institucionais 
“(…) dos quais depende a orientação das actividades dos espaços públicos de exposição 
e que são, na maior parte dos casos, os espaços mais importantes de consagração social” 
(Ibidem, p. 24). Os decisores institucionais, por sua vez, têm a sua ação condicionada 
por uma série de variantes de dimensão mais ampla, como sendo as decisões políticas, 
que ora impulsionam, ora inibem os avanços nestas áreas.  
As Galerias MIRA, à semelhança de qualquer outra instituição mediadora, 
funcionam como ponto de fusão das dimensões enunciadas, ilustrando, na prática, a 
circularidade do mundo da arte e das manifestações que este assume. Nelas confluem a 
dimensão económica, embora com uma expressão residual, na medida em que se trata 
de uma galeria mais vocacionada para a promoção cultural do que para a dimensão 
comercial; a dimensão simbólica, já que é produto e produtora de discursos em torno da 
                                                          
7 A distinção entre galerias com fins comerciais, “(…) cuja prioridade é vender, a bom preço, sem 
preocupações de valorização cultural e teórica quer das obras, quer dos colecionadores” (Melo, 1994, p. 
44), e galerias não comerciais, que procuram sobretudo promover determinados artistas e correntes 
artísticas, é cada vez menos clara: o surgimento de espaços híbridos que combinam ambas as abordagens 
leva o autor a considerar que todas as galerias são comerciais, embora possam ter uma vertente cultural 
(Melo, 1994, p. 44).  
 
8 São eles os jornalistas, críticos, editores, investigadores, exibidores e os curiosos, sendo que estes 
últimos, para o autor, desempenham um papel fundamental no “passa-a-palavra” responsável pela 
formação da opinião pública (Melo, 1994, p. 56). 
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área artístico-cultural; e ainda a dimensão política, relativa ao seu papel na legitimação 
das práticas e manifestações artísticas que promove. Não deixa também de ser local de 
reunião de todos os intervenientes do mundo artístico, desde os artistas aos públicos, 
passando pelos intermediários, o que faz de uma organização de pequena dimensão, 
plena em grandes e complexas dinâmicas.  
1.3. Artes e cultura – do close up às vistas gerais 
 Atualmente, num contexto de valorização crescente de uma economia do 
conhecimento e da informação, critérios como a inovação e a criatividade são 
elementos-chave para promover o desenvolvimento nacional e regional, pelo que 
tendem a multiplicar-se os discursos em torno do investimento na área da cultura e das 
artes como veículo de promoção e distinção positiva num cenário globalizado (Vargas, 
2011, p. 40). Fatores como a consolidação da terciarização económica e a intensificação 
da mobilidade à escala global permitiram favorecer o investimento no domínio cultural 
e artístico, assim como um conjunto de alterações mais amplas9 (Mateus et al, 2010, p. 
6). 
 No entanto, apesar desses discursos entusiastas ainda se assiste, com particular 
relevância em períodos de recessão económica, a uma visão que secundariza o papel 
deste setor em detrimento de setores cujos retornos – especialmente os económicos e 
financeiros – se apresentam como mais diretos e quantificáveis, e cuja intervenção é 
aclamada como mais prioritária e urgente. Em entrevista ao Jornal Público, Isabel Pires 
de Lima, ex-ministra da cultura, afirma que essa situação advém do facto de “(…) 
continuarmos presos a modelos de desenvolvimento que privilegiam sobretudo aquilo 
que é imediatamente rentável e aquilo que decorre do mundo do que é contabilizável 
(…) é a invisibilidade da Cultura que faz com que seja tão difícil aos políticos, 
empresários e sociedade civil investirem na área” (Carvalho, 2013, s/p). 
                                                          
9 O alargamento da esperança média de vida, que se consubstancia numa expansão dos ciclos de vida de 
consumo; o aumento generalizado dos níveis de escolaridade; as evoluções tecnológicas aliadas à 
intensificação da competitividade internacional, e ainda a crescente valorização dos momentos de lazer, 
são apenas alguns exemplos das alterações que estão na origem do impulso da área das artes e cultura 
(Mateus et al, 2010, p. 6). 
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 Numa tentativa de quantificar os impactos da cultura no volume de riqueza 
gerada no país, foram lançados no ano de 2015 os resultados da primeira Conta Satélite 
da Cultura, referentes ao período entre 2010 e 2012. De acordo com os valores 
disponibilizados pelo INE, em Portugal, a cultura corresponde a 1,7% do Valor 
Acrescentado Bruto (VAB) e a 2,0% do emprego total (INE, 2015a). Quando elaborada 
uma comparação entre o peso do VAB e do emprego da cultura na economia nacional e 
outros ramos de atividade (Figura 3.) é possível retirar algumas conclusões: os valores 
do VAB da cultura ultrapassam setores como o das indústrias alimentares e a 
agricultura; e os valores do emprego, por sua vez, apresentam-se superiores aos das 
atividades de apoio social e de atividades de serviços financeiros, com exceção dos 
seguros e fundos de pensões (INE, 2015a).  
Figura 3. Peso (%) do VAB e do Emprego da Cultura e de alguns ramos de 












Fonte: INE (2015a) 
Apesar disso, se analisados temporalmente os valores, verifica-se que entre 2010 
e 2012, ambos os indicadores apresentam um decréscimo considerável10, o que remete 
                                                          
10 Segundo o INE (2015) “em média anual, o VAB e o Emprego das atividades relacionadas com a 
cultura reduziram-se neste período, 7,6% e 6,5%, respetivamente (reduções de 3,5% e 3,9%, pela mesma 
ordem, na economia nacional)” (INE, 2015a, p. 3). 
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para questões de ordem estrutural que devem ser equacionadas: o contexto de recessão 
vivenciado no país afetou de forma direta os valores apresentados, refletindo, por um 
lado, dinâmicas gerais, como é o caso da natureza dos bens e dos serviços culturais 
produzidos, essencialmente vocacionados para o mercado interno, assim como o próprio 
contexto económico desfavorável ao investimento na área; mas por outro, também 
dinâmicas particulares, nomeadamente a contração do consumo derivada da evolução 
dos rendimentos familiares (INE, 2015a, p. 3). 
A ilustrar essa tendência apresentam-se os valores relativos às despesas de 
consumo final dos agregados domésticos no domínio do lazer, recreação e cultura 
(Tabela 1.), cuja evolução negativa é claramente indicadora de um período financeiro 
desfavorável à procura deste tipo de bens e serviços.  
Tabela 1. Despesas de consumo final dos agregados domésticos: lazer, 









Fonte: PORDATA (2015) 
Quando comparados os valores das despesas de consumo por agregado em 
Portugal com a média da União Europeia (Tabela 1.) constata-se que os números 
nacionais estão ainda muito aquém dos valores apresentados pela UE. Conquanto a 
média dos 28 países também esteja a sofrer um decréscimo com o passar dos anos, é de 
ressalvar que mesmo o valor mais alto alcançado em Portugal desde a viragem de século 
não chega sequer ao valor mínimo apresentado pela UE no mesmo período de tempo.  
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Esta situação não deixa de remeter para a questão da participação cultural, onde 
os valores nacionais suscitam algumas preocupações. Segundo o relatório de 2013 
acerca do acesso e participação cultural realizado pela Comissão Europeia, Portugal 
encontra-se entre os países com menor índice de participação cultural, juntamente com a 
Grécia e a Roménia11 (European Comission, 2013, p. 10). Essa constatação é 
particularmente evidente quando se analisam os valores relativos à percentagem de 
práticas culturais desenvolvidas “pelo menos uma vez” nos 12 meses que antecedem o 
inquérito em Portugal e na União Europeia (Tabela 2.).  
Tabela 2. Percentagem de práticas culturais desenvolvidas “pelo menos uma 










Fonte: European Comission (2013) 
 A discrepância entre os valores obtidos a nível nacional e a média da União 
Europeia ilustra precisamente a premissa enunciada anteriormente de que o nível de 
participação cultural em Portugal está bastante aquém do ideal e a conclusão agrava-se, 
mais uma vez, quando em comparação com os restantes países inquiridos, Portugal 
                                                          
11 Em Portugal, apenas 6% dos inquiridos tem um nível de participação cultural “Alto” (5%) e “Muito 
Alto”(1%), encontrando-se aquém dos valores apresentados pela UE27 (18%). Quando comparados esses 
resultados com os valores obtidos, por exemplo, pela Suécia, verifica-se que a diferença é muito 
significativa: 16% dos inquiridos suecos têm um nível de participação “Muito Alto” e 27% “Alto”, o que 
contabiliza um total de 43% contra os 6% portugueses (European Comission, 2013, p. 10). 
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apresenta os valores mais baixos em quatro dos nove indicadores – leitura, ida a 
concertos, ida ao teatro e presença em performances de ballet, dança ou ópera 
(European Comission, 2013, p. 12). A falta de interesse é o principal motivo evocado 
para os valores apresentados, ultrapassando a percentagem de respostas associadas à 
falta de tempo ou às condicionantes económicas (Ibidem, p. 21-31). 
Os valores apresentados no relatório da Comissão Europeia, refletem as 
tendências sintetizadas por Natália Azevedo relativas à centralidade das práticas 
domésticas em detrimento das práticas culturais de saída no panorama nacional: 
revisitando os dados do início de século, conclui que as práticas culturais de saída “(…) 
são tendencialmente minoritárias, associadas aos grupos etários juvenis, aos estudantes, 
aos grupos mais escolarizados, às profissões intelectuais e científicas, aos habitantes das 
grandes metrópoles e predominantes entre as novas classes médias” (2007, p. 48). Esta 
síntese do perfil de “praticantes culturais de saída” destaca a relação da educação com 
as práticas culturais, que é frequentemente evocada como fator explicativo dos 
fenómenos que se têm vindo a discutir aqui.  
É precisamente no cruzamento entre educação, cidadania, poder e cultura que se 
situam as políticas culturais, através das quais se procura garantir a qualidade e 
diversidade dos bens e serviços culturais disponíveis, e que favorecem da intervenção 
de uma série de agentes públicos e privados (Costa, 1997, p. 4). Para Augusto Santos 
Silva, a divisão simplicista e dicotómica entre setor público e privado não é aplicável a 
este contexto, já que existe uma série de dinâmicas híbridas que levam o autor a 
considerar as políticas públicas como um terceiro sector (Silva, 1997, p. 43). Não 
obstante, considera-se que “(…) cabe ao Estado a obrigação primeira quanto a serviços 
e actividades estruturantes” (Costa, 1997, p.5); não só associadas à construção, 
disponibilização e conservação de infraestruturas físicas ao nível da cultura, mas 
também a uma promoção da sua acessibilidade e usufruto generalizado. Para isso, é 
também tarefa do Estado “(…) assegurar a componente formativa da acção cultural, e o 
que articula formação cultural com formação educativa, escolar e não-escolar” (Silva, 
1997, p. 45), de forma a garantir, desde cedo, um enraizamento dos hábitos culturais.  
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 Apesar deste tipo de discurso, é inegável que o investimento em Portugal na 
cultura e nas artes é permeado por algumas fragilidades12. Maria de Lourdes Lima dos 
Santos destaca que o esforço empreendido na articulação entre uma política educacional 
e cultural está muito aquém dos resultados expetáveis, tanto no que diz respeito à 
formação de profissionais da área, como também, e sobretudo, na formação da 
população para o acesso às artes e à cultura (2007, p. 2). Além disso, muito embora o 
número de profissionais na área tenha aumentado13, denota-se uma carência 
preocupante na legislação reguladora destas profissões, o que acaba por abrir portas a 
crescentes formas de precaridade laboral. Também o financiamento público no domínio 
das atividades culturais e criativas apresentou uma redução no ano de 2014 em relação a 
2013, sendo que as despesas das câmaras municipais diminuíram cerca de 25 milhões 
de euros no referido período (INE, 2015b, p. 28). De certa forma, os valores expressam 
o dilema que os organismos estatais experienciam regularmente: a necessidade de 
investir na cultura como forma de desenvolvimento, e ao mesmo tempo, a pressão por 
parte das medidas de austeridade e contenção de gastos (Silva, 1997).  
 É por de mais importante, principalmente num contexto de recessão económica, 
consolidar junto dos órgãos de poder mas sobretudo dos cidadãos comuns, a crença e o 
reconhecimento de que “a cultura (…) permite unificar, em espaços-tempos situados, e 
numa vertente tanto individual como social, os projectos individuais - os perfis 
biográficos e singulares - com os projectos colectivos - os perfis grupais, reflexo de uma 
integração em instâncias sociais mais englobalizantes e estruturalmente objectivadas” 
(Azevedo, 1997, p. 42). Só assim, quando se assumir que a cultura e as artes produzem 
um tipo de valor que ultrapassa as barreiras do económico, e que não só se revestem de 
inúmeras vantagens individuais, como também, e sobretudo, coletivas, as portas estarão 
abertas para uma intervenção mais regular, consolidada e durável.  
                                                          
12 Fruto do contexto económico de recessão, esta área foi a mais propícia a receber cortes e restrições, o 
que culminou com a abolição do Ministério da Cultura em 2011, e a sua passagem para a secretaria de 
Estado. Este foi um passo atrás no processo de reconhecimento da importância central deste domínio, que 
é agora reconsiderado com o retorno do estatuto da cultura a ministério desde o final de 2015 (Santos, 
2015, s/p). 
 
13 De acordo com os dados do INE (2015b) referentes ao ano de 2014, 78,4 mil pessoas estavam 
empregadas nas atividades culturais e criativas, o que representa um acréscimo de 7,3% em relação a 
2013 (INE, 2015b, p. 17). 
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1.4. O mundo (des)encantado do artista – dos mitos à realidade  
 Todas as ocupações profissionais são permeáveis a um conjunto de 
representações e imaginários que se vão transformando ou sedimentando ao longo do 
tempo. O trabalho na área artística não é exceção, e desde sempre foi particularmente 
favorável à criação de estereótipos que ainda hoje se encontram presentes nos discursos.  
 De acordo com Kris e Kurz, só a partir da Grécia Clássica as obras de arte 
começaram a ser associadas a uma pessoa ou grupo em particular, dado que até então 
eram desvinculadas de qualquer criador (Kris e Kurz cit. por Miranda, 2012, p. 17). 
Durante a Idade Média, a palavra “criador” era somente utilizada em referência a Deus, 
e a noção de artista ainda não estava presente nos discursos: estes eram encarados como 
artesãos, produtores manuais cuja atividade funcionava como mero canal de 
comunicação dos desígnios de Deus (Bain, 2005; Inglis, 2005a).  
 É com o advento do período Renascentista e com a perspetiva humanista de 
valorização do indivíduo, que esta representação de mero imitador de uma realidade 
concebida por Deus é progressivamente substituída por uma visão daqueles que se 
dedicam às artes como seres dotados de capacidades extraordinárias, cujas atividades, 
mais do que produtos manuais, implicavam um saber-fazer intelectual (Bain, 2005, p. 
28). É nesse contexto que os artistas são elevados ao estatuto de uma elite intelectual 
que se movimenta nos mais altos círculos da sociedade. Porém, só mais tarde, com o 
surgimento das Academias em Itália, é legitimado o estatuto profissional do artista, 
ainda que não com essa designação14. A Academia via-se “(…) encarregada da 
formação, da seleção e do reconhecimento profissional dos artistas” (Araujo, 2008, p. 
44), e aqueles que se destacavam pelos seus feitos no domínio das artes eram 
remunerados de forma fixa e disputados pelas Cortes, enobrecidos pelos seus talentos 
únicos que viam recompensados com títulos e privilégios exclusivos (Júnior, 2007, p. 
34).  
Foi precisamente nessa altura que começaram a surgir os contornos do chamado 
“mito do génio artista”, uma convicção generalizada da figura do artista como 
                                                          
14 Para Nathalie Heinich (2005) o estatuto que sucedeu o de artesão foi o de “produtor de imagens”, e só 
mais tarde, no contexto da modernidade, surgiu a noção de artista como é reconhecida atualmente 
(Heinich, 2005; Inglis, 2005a). 
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contradição com a racionalidade, movido pelos sentimentos, instinto e imaginação e 
com uma sensibilidade capaz de aceder à dimensão mais subjetiva e poética dos 
acontecimentos e objetos do quotidiano (Bain, 2005, p. 29). O período Romântico veio 
alimentar esta representação, impulsionando um movimento de libertação face à 
Academia: com a valorização crescente do individualismo, o artista era então 
proclamado como um ser à parte da sociedade, movido por regras e normas alternativas, 
expressas numa forma de ser, estar e pensar excecional, cuja aura de misticismo e 
incompreensão por parte dos demais justificava excentricidades e atitudes 
inconformadas com o status quo (Araujo, 2008, p. 45).  
Não mais o rigor canónico para com os princípios que nortearam a criação 
artística até então era visto como sinónimo de qualidade e excelência, pelo contrário, 
passou-se a promover uma lógica de rutura, de novidade, de experimentalismo e 
inovação, cuja negação das conceções artísticas valorizadas era sinónimo de avant-
garde. A criação artística sofreu então uma fragmentação: de um lado, situavam-se os 
artistas que seguiam os moldes institucionalizados, cuja formação era feita à luz das 
teorias e técnicas consagradas; do outro, encontrava-se um conjunto de artistas 
promotores uma libertação das formas convencionadas de fazer arte (Bourdieu, 1996, p. 
76). 
A esta imagem acrescentou-se ainda um modo de vida idealizado, pautado pela 
romantização da precariedade associada às profissões nas artes, defendendo-se o 
pressuposto de que o verdadeiro artista deveria abdicar dos confortos materiais e 
monetários em detrimento de uma criação livre das amarras do mercado: “(…) an image 
that glamorized the precarious position of the artist and communicated a powerful new 
deﬁnition of the avant-garde artist as a Bohemian rebel, outsider and social critic who 
sacriﬁced status, money and material comfort for the supposed freedom this afforded 
the imaginative spirit to pursue individual creative expression” (Bain, 2005, p. 29). 
Essa dicotomia entre a arte pura, de um lado, e a arte comercial do outro, foi 
largamente explorada por Pierre Bourdieu, que através da obra de Gustave Flaubert, 
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procura desmistificar o funcionamento daquele a que dá o nome de campo artístico15, e 
que longe de se pautar por lógicas de espontaneidade e transcendência é, afinal, uma 
arena de jogos de poder e interesses (Bourdieu, 1996).  
A produção artística é, para o autor, uma articulação negociada entre uma 
possibilidade pensada pelo artista e um conjunto de imposições que conduzem, de 
forma inconsciente, ao que é necessário e provável produzir em determinado momento 
e sob determinadas condições16 (Ibidem, p. 270). As posições desiguais dentro do 
campo correspondem a formas distintas de representar o mundo artístico, e como tal, os 
agentes sociais, movidos pela illusio17, lutam simbolicamente entre si para tentarem 
impor a sua visão do mundo, garantindo assim o dinamismo do campo e impedindo a 
sua destruição.  
A luta simbólica que toma lugar no interior do campo surge com o intento dos 
agentes sociais preservarem ou transformarem a sua organização, aqueles que tendem a 
ocupar posições dominantes, assumem uma postura de ortodoxia assente em estratégias 
de conservação da doxa, dos privilégios e estatuto que já dispõem; ao passo que aqueles 
cujo volume de capital é mais baixo, optam por estratégias de heterodoxia, procurando 
elevar a sua posição na hierarquia interna do campo através da rejeição das regras que 
nele vigoram (Ibidem, p. 274). É com base neste jogo de interesses que o autor explica a 
divergência entre a defesa da arte pura e a arte comercial: a atitude de desinteresse 
                                                          
15 De forma simplificada, o que o autor defende na sua teoria, é que o campo artístico corresponde a (…) 
um campo de forças agindo sobre todos os que nele entram, e de maneira diferente segundo a posição que 
aí ocupam (…) ao mesmo tempo que um campo de lutas de concorrência que tendem a conservar ou a 
transformar esse campo de forças” (Bourdieu, 1996, p. 266). Cada agente social, de acordo com a 
distribuição do capital (simbólico, económico, cultural e social), ocupa uma posição na hierarquia do 
campo, posição essa que passa a balizar o seu pensamento e comportamento, ainda que não de forma 
determinista e mecânica. A cada posição corresponde um habitus específico, um sistema de disposições 
incorporadas pelos agentes sociais que orienta as suas ações. As suas tomadas de posição – de entre as 
quais a produção/criação de obras de arte – estão assim situadas num universo de possíveis condicionado 
pela posição que ocupam e pelo habitus, por um lado, assim pela composição do próprio campo, por 
outro (Bourdieu, 1996, p. 266). 
 
16 É de ressalvar que o autor nega um total condicionalismo das práticas e disposições dos agentes: é 
possível “(…) inventar uma diversidade de soluções aceitáveis dentro dos limites da gramaticalidade” 
(Bourdieu, 1996, p. 270), e nesse sentido surge o conceito de plasticidade do habitus: este é dotado de 
uma certa margem de manobra que, conquanto sustente o peso de uma liberdade de disposições limitada, 
é suscetível a ruturas e transmutações. 
 
17 O conceito de illusio remete para a aceitação das “regras” implícitas do jogo de interesses que marca a 
luta simbólica no campo. 
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praticada pelos que defendem a arte pela arte, correspondente à já referida ideologia do 
“génio artista” é, afinal, à luz desta teoria, ela própria uma estratégia, um meio de 
produzir uma rutura nas convenções do campo de forma a elevar uma posição (Bourdieu, 
1996, p. 292). 
Em síntese, o ato de criação não é transcendente, místico ou mágico, mas antes 
resultado uma homologia entre a posição que o artista ocupa no campo artístico e as 
suas disposições: a “(…) obra de arte resulta da “sobreposição de determinações 
redundantes” nascidas do “encontro mais ou menos ‘feliz’ entre posição e disposição” 
(…) entre a história social e individual sedimentada no habitus do artista, por um lado, e 
a história das lutas estéticas inscritas na estrutura do campo, por outro” (Bourdieu cit. 
por Wacquant, 2005, p. 118). 
Além de Pierre Bourdieu, outros autores procuraram desmascarar as dinâmicas 
sociais e relacionais ocultas no mundo da arte, como é o caso de Howard Becker para 
quem a arte é uma forma de ação coletiva, que se desenvolve em torno de elaboradas 
redes de trabalho e cooperação, numa interdependência relacional mobilizada em torno 
de um fim comum: “all artistic work, like all human activity, involves the joint activity 
of a number, often a large number, of people. (…) The work alwavs shows signs of that 
cooperation. The forms of cooperation may be ephemeral, but often become more or 
less routine, producing patterns of collective activity we can call an art world” (1984, p. 
1). Através do conceito de Art World, o autor mostra que essa cooperação, embora 
pareça até certo ponto espontânea, é assente numa divisão social do trabalho resultante 
de um consenso generalizado. É por meio desse consenso que se hierarquiza o lugar dos 
trabalhadores no mundo da arte, por exemplo, por meio da atribuição do título de artista 
aos que se destacam pelo know how nesse domínio, e designando os restantes como 
suporte técnico (Becker, 1974, p. 768).  
Esta ideia remete para a noção de convenções enquanto normas implícitas de 
ação artística e criativa, isto é, padrões de referência de comportamento em relação à 
forma de fazer arte e em última instância, são as convenções que regulam as relações 
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dentro da rede do trabalho artístico, definindo os parâmetros através dos quais os atores 
cooperam entre si e apresentam os seus trabalhos18 (Becker, 1974, p. 770). 
Com isto o autor não pretende dizer que todo o trabalho artístico exige 
cooperação, porém, a decisão de trabalhar em outros moldes abre portas a uma série de 
constrangimentos que não existiriam se o artista aceitasse trabalhar segundo os 
parâmetros cooperativos (Ibidem, p. 770). De certa forma, e na posição do autor, 
qualquer trabalho artístico assenta numa escolha ponderada entre a decisão segura mas 
pouco inovadora de cumprir as convenções, e a escolha arriscada e incerta de quebrar 
com elas (Ibidem, p. 773). 
Apesar do esforço em pôr a descoberto as dinâmicas relacionais do mundo 
artístico, a verdade é que ainda hoje prevalecem algumas representações romantizadas 
acerca da profissão e da figura do artista: caraterísticas como sendo uma maior 
sensibilidade, as emoções descontroladas e a oposição contra o que é convencional, 
acabam por estar ainda associadas à prática da criação artística, muito devido ao 
trabalho dos media19 enquanto principais responsáveis pela difusão desses discursos 
(Freitas, 2012). De certa forma, as representações sobre a profissão e figura do artista 
acabam por sofrer um duplo processo, já que se por um lado provêm dos públicos e dos 
media, que repetem e interiorizam esses discursos, por outro, “(…) o mito do génio 
artista é em parte devido aos artistas que, em relatos biográficos e autobiográficos se 
declaram à parte da sociedade” (Pais, 1995, p. 65). 
 Segundo um inquérito realizado por José Machado Pais a um conjunto de jovens 
artistas, a maior parte dos inquiridos considera que vive de forma diferente da restante 
sociedade, salientando caraterísticas distintivas como sendo uma maior sensibilidade, 
uma grande valorização da liberdade de pensamento e do espírito crítico, e ainda uma 
                                                          
18 Apesar do seu caráter estandardizado, as convenções não são rígidas, e por isso estão sujeitas a 
transformações e negociações por parte dos seus intervenientes, sendo que parte do trabalho artístico 
permanece sob a alçada dos artistas, o que explica a variedade de produções existentes no mundo da arte 
(Becker, 1974, p. 771). 
 
19 Segundo Freitas, os meios de comunicação, o cinema, e até mesmo os historiadores da arte tendem a 
reproduzir uma imagem idealizada do artista que incorpora os ideais ocidentais de liberdade e distinção, 
associados a práticas alternativas, que por sua vez são justificadas por instintos divinos e místicos. No 
cinema, temas como a vida amorosa conturbada, a exploração de sexualidades alternativas, a relação 
problemática com a família e ainda o consumo de drogas, são apenas alguns exemplos dos estereótipos 
mais recorrentes (2012, p. 941). 
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menor importância dada às regras e rotinas (Pais, 1995, p. 65). No que se refere aos 
aspetos mais importantes da criação artística, a maioria salienta dimensões subjetivas 
como a vocação, a inspiração, o talento e dom, colocando também a tónica no inatismo 
subjacente à criação artística. Alguns anos mais tarde, também Teresa Duarte Martinho 
mostrou interesse pelo tema, chegando há conclusão que existe uma oscilação entre 
representações romantizadas e pragmáticas da prática artística nos jovens artistas 
(Martinho, 2003). 
  Para os artistas entrevistados, o gosto pela arte e pelas ocupações profissionais 
relacionadas com essa área vem da infância e não tanto de um dom natural e inato, e 
conquanto evoquem caraterísticas associadas à sensibilidade, inovação e criatividade, os 
entrevistados focam-se, de igual modo, em questões mais objetivas como a capacidade 
de trabalho, a independência e o estado de permanente atualização e informação sobre o 
circuito artístico (Ibidem, p. 30).  
 Ao contrário do que o estudo de Machado Pais indicia, que são os artistas a 
difundir o “mito do génio artista”, para Bain o processo funciona no sentido inverso, 
com os artistas a assimilar as representações que a sociedade tem sobre eles. Essas 
representações, a que atribui o rótulo de estereótipos, permitem que os artistas formem a 
sua identidade laboral, já que a prática artística não segue os mesmos moldes das 
atividades profissionais mais comuns. Para a maioria das pessoas, o trabalho implica 
uma atividade remunerada que se desenvolve fora de casa, atividade essa que produz 
valor e que implica um horário determinado. O trabalho artístico, não seguindo essas 
diretrizes, acaba frequentemente associado a uma ideia de liberdade, flexibilidade e 
autonomia que não raras vezes resvala, erroneamente, para o domínio do lazer (2005, p. 
38). A esta ausência de contato com um ambiente propício à criação de culturas 
laborais, acrescem as dificuldades de legitimação e de distinção entre os artistas e não-
artistas. Nesse sentido, à falta de uma cultura laboral que lhes permita consolidar a sua 
identidade neste domínio, os artistas procuram preencher essa lacuna com as 
representações generalizadas sobre a sua ocupação profissional (Bain, 2005).  
 O status ambíguo da profissão do artista faz com que a mesma não seja 
reconhecida como um trabalho “real”, o que está na origem da sua desvalorização, e que 
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leva a que esta seja frequentemente compensada com outras ocupações profissionais e 
fontes de rendimento. O mercado de trabalho das artes e da cultura é particularmente 
marcado por uma elevada insegurança e vulnerabilidade e o sucesso na área depende, na 
maior parte das vezes, de um conjunto de mecanismos como a mobilidade setorial ou a 
polivalência, e além disso, a precaridade e incerteza das profissões artísticas surgem 
muito associadas à forte relação com regimes de contrato a termo, que perpetuam a 
instabilidade associada a este tipo de profissões (Borges, 2003). 
 Afinal de contas, as ocupações na área das artes estão longe de se pautar por um 
cenário idílico no qual a inspiração é o mote para uma criação transcendente e 
desinteressada. Ao longo deste trabalho de pesquisa a figura do artista e respetivas 
representações – da sociedade e de si mesmo – assumem um lugar central, 
principalmente tendo as Galerias MIRA como pano de fundo, enquanto lugar de 
comunhão de representações e perceções múltiplas sobre o universo artístico e 
respetivos protagonistas. Nelas confluem, por um lado, as influências do legado 
romântico da arte e da figura do artista, ao mesmo tempo que se afirmam como palco de 
dinâmicas mais realistas e relacionais do trabalho nas artes – a dimensão cooperativa e 
técnica da prática artística, a questão da ausência de apoios e subsídios à criação, são 
apenas alguns exemplos do lado mais invisível da arte que a Sociologia traz ao debate.   
 É também o caso das complexas redes de interação, da qual fazem parte outros 
intervenientes para além do artista, como é o caso dos intermediários que garantem a 
mediação entre a oferta e a procura na área das artes e cultura.  
1.5. Da (inter)mediação artística à democracia cultural - arte em diálogo 
Ao longo deste trabalho de pesquisa, por diversas vezes foi referida a existência 
de uma zona intermédia entre aqueles que se consideram os lugares limite das artes – a 
criação e receção – cuja principal função passa por estabelecer um canal de ligação 
entre ambas (Madeira, 2000). Essa zona, aqui denominada de intermediação artístico-
cultural, é “(…) resultado das actividades mais ou menos especializadas de agentes e 
organizações que intervêm nos processos de selecção, filtragem, distribuição, 
divulgação, avaliação e valorização das criações” (Ferreira, 2002, p. 4), mas não só, 
intervindo também ao nível da chamada “mediação” entre a arte e os públicos. De 
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forma simplificada, trata-se de um conjunto de instituições e agentes intermediários, de 
entre os quais museus, bibliotecas, centros culturais, galerias de arte, assim como 
curadores, diretores artísticos, produtores/gestores culturais, entre outros, que criam 
condições quer de reconhecimento das obras e artistas, quer de acesso generalizado a 
essas mesmas criações (Ferreira, 2002).  
São esses intermediários que, através do seu crescente poder e autonomia, 
legitimam o valor artístico-cultural das obras e dos seus artistas, e que contribuem para 
transformar as criações, enquanto matérias-primas, em produções culturais trabalhadas 
para consumo (Ferreira, 2002, p. 5). Longe de se limitar a um mero trabalho de remate a 
jusante da criação artística, os intermediários acompanham todo um processo complexo 
“(…) onde existem várias retroacções e determinações recíprocas” (Madeira, 2000, p. 
4), e onde essa mediação vai mais além do que uma simples divulgação e “tradução” do 
trabalho feito por outrem, ela é produtora de novos valores, símbolos e sentidos, 
geradora de transformações na própria obra e exposição (Ibidem, p. 17).  
Isso está na origem de tensões inerentes à diluição das fronteiras de autonomia 
entre criadores e intermediários: existem diferentes níveis de interferência por parte 
destes agentes, cujo equilíbrio tem de ser pensado numa lógica de negociação vantajosa 
para ambos. O papel dos intermediários “(…) pode ser, para a esfera da criação, quer 
inibidor e delimitador da criatividade artística, quer habilitador da mesma” (Madeira, 
2000, p. 5), já que, se por um lado pode funcionar como um constrangimento às ideias 
do artista, por outro, não só lhes confere visibilidade e reconhecimento como, muitas 
vezes, abre portas a oportunidades que de outro modo se encontrariam vedadas.  
A intermediação artística e cultural trata-se de um conceito ambíguo, em parte 
devido à dificuldade de delimitar o campo de atuação da área, mas com uma 
importância crescente no contexto atual em que o reconhecimento de condicionantes 
externas ao processo de criação legitima a presença de um conjunto de elementos 
familiarizados com as lógicas do campo artístico (Ibidem, p. 4). Ocupando um lugar 
privilegiado no cruzamento entre cultura, economia, lazer e educação, os intermediários 
artístico-culturais encontram-se atualmente numa posição estratégica que ultrapassa as 
barreiras do mundo da arte e da cultura, estendendo os efeitos da sua atuação aos 
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domínios social, político, económico, e com particular relevância, territorial. Nesse 
sentido, revestem-se de uma articulação e flexibilidade favoráveis ao crescente 
hibridismo e contaminação de tendências locais e globais (Ferreira, 2002, p. 6). 
Todavia, apesar do crescente reconhecimento da intermediação, esta é pautada 
por um desafio paradoxal: a par de uma crescente especialização das funções dos seus 
profissionais, assiste-se em simultâneo a uma transversalidade das práticas de 
intermediação, associadas a uma maior “(…) transferibilidade de agentes entre funções, 
posições, áreas de actividade e campos distintos, configurando virtualmente processos 
contrários aos referidos acima, isto é, de ecletismo profissional e de des-
profissionalização” (Ibidem, p.16). Em Portugal, nesta área em particular, assiste-se a 
uma coexistência de perfis profissionais consolidados, correspondentes a elevados graus 
de especialização, com outros perfis pautados pela acumulação e flexibilidade de 
funções, onde a distinção de papéis é pouco clara e demarcada (Ferreira, 2002; Madeira, 
2000). 
 A intermediação no domínio das artes e da cultura não se esgota no conjunto de 
práticas de apoio financeiro, administrativo e técnico à divulgação e distribuição da 
produção cultural, mas também tem implícita uma função sociopolítica, comumente 
associada ao conceito de mediação. No contexto cultural e artístico, a mediação 
funciona como uma forma de aproximar os públicos da arte, de evitar conflitos 
percetivos, estabelecendo-se uma ponte entre os diferentes intervenientes no processo 
de criação e receção de obras de arte (Ganga, 2013). 
Para Nathalie Heinich a mediação artística trata-se de um conceito relativamente 
recente, já que durante muito tempo esta não representava uma necessidade: nos 
paradigmas clássico e moderno, as obras de arte estavam alinhadas com as expetativas 
dos públicos, engendradas numa lógica de representação do real, na qual havia uma 
relação direta e linear na comunicação entre obra e recetor. Porém, isso muda de figura 
quando se assiste à expansão da chamada Arte Contemporânea. Num momento em que 
as obras e as formas de aceder a elas se multiplicam, os públicos estão cada vez mais 
afastados do universo artístico, justificando-se com uma incompreensão das 
manifestações que este assume num contexto contemporâneo, incompreensão essa que, 
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para alguns autores, advém da tentativa de interpretar a arte de acordo com um conjunto 
de ferramentas ultrapassadas (Cauquelin, 2005; Heinich, 2014).  
À medida que as obras de arte se afastam daquilo que os públicos esperam delas, 
a mediação torna-se quase imprescindível para evitar um desentendimento total da 
mensagem que se pretende passar (Mendonça, 2009, p. 3946). Para mediar essa 
comunicação cada vez mais exigente, os intermediários culturais assumem uma função 
cada vez mais associada aos processos de formação, qualificação e atração de públicos 
(Ferreira, 2002, p. 7). Mais do que proporcionar o reconhecimento e valorização de 
determinados artistas e obras, os agentes que assumem esse papel, têm-se aproximado 
de um dever quase cívico de alargar o acesso aos bens e serviços que promovem; 
procurando, por um lado, criar condições para difundir e promover a produção na área 
das artes e da cultura, mas por outro, criar também condições para que essa produção 
possa ser alvo de uma fruição generalizada e indiferenciada (Ibidem, p. 11).  
Atualmente, fruto da expansão do marketing cultural, as instituições que atuam 
neste campo movem esforços para facilitar o contato entre públicos e obras, para tornar 
mais atrativa a experiência visita e/ou consumo de arte. Com vista a “(...) sofisticar a 
mise-en-scène expositiva, tornando-a mais sedutora para o público visitante, tem-se 
recorrido a uma quantidade de recursos informativos, muito semelhantes aos da 
propaganda” (Mendonça, 2009, p. 3951) cuja intenção é, acima de tudo, proporcionar 
uma experiência completa, interativa, e enriquecedora ao espetador. Para alguns autores, 
a questão da mediação é problemática, já que é como se funcionasse como uma 
interferência na obra em si, uma “explicação do inexplicável” que de certa forma 
elimina a “magia” da criação. No entanto, outros defendem que “ arte não fala por si 
porque não é uma entidade isolada, mas uma ocorrência que deriva de um conjunto de 
ações humanas articuladas que contribuem para comunicar o seu modo de existência” 
(Mendonça, 2009, p. 3955). Essa mesma comunicação exige uma troca constante de 
informação que pode e deve ser trabalhada e tratada por especialistas, de forma a 
alcançar uma maior recetividade por parte dos públicos. 
 O conceito de mediação artística e cultural não pode ser dissociado de uma outra 
definição, a de democracia cultural, enquanto processo político, cultural e artístico de 
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“(…) empowerment por parte das populações, fundado, por isso, numa acção vivencial e 
comunitária atravessada por práticas culturais comprometidas” (Lopes, 2007, p. 84). 
Numa lógica de negação da cultura como distinção, a democracia cultural baseia-se na 
tentativa de resgatar o direito à participação dos públicos no processo artístico-cultural, 
não somente através de um mero alargamento quantitativo dos mesmos, mas também, e 
sobretudo, através de um processo de diluição das barreiras que os separam dos 
criadores, estabelecendo-se um elo durável e consolidado entre ambos.  
O conceito de democracia cultural surge na esteira de uma outra definição, a de 
democratização cultural, que surge em França, na década de 60, com a intenção de 
explorar a coesão e a integração social por meio da arte. Porém, a proposta passava pelo 
alargamento do público – na aceção singular da palavra – numa lógica paternalista de 
lhe desenvolver o gosto pela arte, ou por um tipo de arte em particular, a erudita. De 
certa forma, a democratização cultural passava por “educar” as massas passivas, cujas 
preferências necessitavam de uma orientação por parte de especialistas capazes de 
elevar o gosto do público e afastá-lo do obscurantismo (Lopes, 2007).  
Até então, vigorava um modelo tripartido de cultura caraterizado pela 
segmentação das manifestações culturais de acordo com uma hierarquia estanque e com 
correspondência direta às três classes sociais, burguesia, pequena burguesia e povo. De 
acordo com este modelo, a cultura erudita, correspondente à burguesia, assenta na 
reivindicação das suas manifestações como a “verdadeira arte”, a consagrada, e 
consequentemente, pauta-se por uma distinção face aos restantes níveis, feita por meio 
de estratégias, aparentemente desinteressadas, de rejeição do lucro e valorização da arte 
pela arte, da irreprodutibilidade e da autonomia. Abstração, razão, raridade e 
espiritualidade são palavras de ordem neste contexto, que colocam a cultura erudita no 
topo de um esquema piramidal. É igualmente caraterizada por uma culpabilização do 
público pelo não entendimento da arte, e como resposta, surgem as já referidas 
estratégias de democratização cultural (Ibidem, p. 23).  
A cultura de massas, por sua vez, remete para a “fusão fraca do “nós” coletivo”, 
para a unificação de um grupo dotado de pouca estruturação, e cujo objetivo é, em 
última instância, a produção de lucro. Com uma forte ligação à produção em série, à 
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sociedade de consumo e aos media, se a cultura de elite procura a distinção, a cultura de 
massas aposta fortemente na homogeneização “(…) através da omnipresença da 
imagem e do espetáculo” (Lopes, 2007, p. 27). A cultura popular, no fundo da pirâmide 
hierárquica, carateriza-se pela sua aparente falta de autonomia, resultado da sua 
apropriação por parte da cultura erudita. Erguendo-se como uma verdadeira ode 
passado, à tradição e à memória, através de uma sublimação do conservador e da aposta 
na difusão de uma ideia de identidade nacional, no fundo mais não é do que uma 
estratégia de controlo das consideradas “classes perigosas”, oriundas da 
industrialização, às quais se opõe, numa visão idealizada e romantizada, o povo 
bucólico e rural do Antigo Regime. 
A perda de adequação deste modelo à realidade contemporânea esteve na origem 
da sua substituição por um outro, o modelo dos vasos comunicantes, cuja principal 
premissa, como o próprio nome sugere, é a interseção dos vários níveis de cultura de 
forma interativa, dinâmica, fluída e não estanque. A pirâmide é, afinal, um continuum 
horizontal de influências e interpenetrações, baseado numa comunicação constante e 
aberta (Ibidem, p. 37). A democracia cultural surge então associada a esta visão 
comunicante da cultura, e ao contrário da anterior, não se pauta pela imposição de uma 
visão parcial do que deve ser visto e consumido no mundo da arte e da cultura, procura 
sim colocar a tónica nos públicos, no sentido plural e diverso da palavra, promovendo a 
valorização da diversidade de códigos culturais existentes.  
Apesar de não estar isenta de alguns riscos20 a democracia cultural é viável 
através de um intenso e constante trabalho de socialização, que estabeleça uma ligação 
durável e fortificada entre a escola, a família e as instituições culturais e políticas, e que 
permita, acima de tudo, o enraizamento de hábitos culturais frequentes e ativos (Lopes, 
2006). Atualmente, multiplicam-se os discursos em torno da chamada formação de 
públicos, enquanto conjunto de estratégias vocacionadas para a atração e fidelização de 
                                                          
20 Em primeiro lugar, a democracia cultural pode facilmente resvalar para uma espécie de busca 
voyeurista pelo exotismo, isto é, uma valorização excessiva do popular. Outra possível limitação está 
relacionada com a visão pós-modernista de que tudo pode ser considerado arte e que, consequentemente 
desvaloriza os critérios de qualidade e validade artística (Lopes, 2007). Uma atitude voluntarista, baseada 
em ações pontuais e sem mediação prévia é também um risco a evitar pois pode originar um 
desentendimento entre públicos e artistas. Nesta abordagem, a contextualização das intervenções culturais 
e artísticas é um passo fundamental para o seu sucesso (Conde, 1987). 
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públicos a eventos e instituições artístico-culturais. Mais uma vez, essas abordagens 
necessitam de cuidados redobrados para não caírem na vulgar “educação” para a arte, e 
os projetos que gravitam em torno dos conceitos de integração, participação e 
envolvência dos públicos na criação e produção de arte e cultura devem, antes de mais, 
equacionar devidamente o contexto, as necessidades dos indivíduos e as suas 
expetativas, evitando funcionar como uma mera imposição unilateral (Oliveira, 2004).  
Como se irá explorar em momentos posteriores deste relatório, as Galerias 
MIRA apresentam-se como espaço privilegiado de mediação artística e cultural, seja 
através do papel desempenhado na criação de condições de divulgação e 
reconhecimento das obras e artistas que lá expõem, seja através de ações com uma 
vocação mais social e política, de aumento da acessibilidade à arte e à cultura e de 
empoderamento dos públicos visitantes. O subcapítulo que se segue é precisamente 
dedicado aos públicos e ao que se tem feito no domínio do estudo da esfera da receção 
artística.  
1.6. A arte por quem a vê – públicos e receção 
Com o advento das sociedades contemporâneas, as transformações nos domínios 
da educação, economia e comunicação vieram provocar alterações profundas na relação 
dos públicos com a cultura e as artes, marcadas pela passagem do estatuto social de 
leigos ao estatuto social de públicos (Costa, 2004a, p. 131), no qual a relação com as 
instituições culturais e artísticas assume um “(...) carácter mais complexo, mais 
próximo, mais informado, mais exigente, mais diversificado” (Ibidem, p. 131).  
Na perspetiva de António Firmino da Costa, os públicos da cultura podem ser 
encarados como um tipo específico de relação social entre um conjunto de pessoas e 
instituições, neste caso artístico-culturais (2004a, p. 131), relação essa que, embora não 
seja caraterizada por uma produção criadora propriamente dita, como é o caso dos 
artistas ou dos intermediários culturais, tem influências múltiplas no universo da arte e 
da cultura. Os públicos encontram-se inscritos nas próprias instituições, e da mesma 
forma que dependem da sua oferta, são eles que estão na origem e na continuação da 
mesma, é para eles, em última instância, que se cria e produz. 
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José Madureira Pinto sintetiza as grandes linhas de orientação que têm marcado 
o estudo de públicos na área da sociologia: por um lado, numa abordagem mais 
empírica, salientam-se os estudos assentes nas regularidades do consumo e práticas 
culturais; e por outro, com uma vertente mais interpretativa, destacam-se os domínios 
da receção cultural. Ainda dentro desta segunda abordagem, é possível encontrar os 
estudos centrados nos processos que antecedem a receção, “(...) através dos quais se 
geram, difundem, recalcam, reproduzem e transformam as disposições estéticas” (2004, 
p. 22), assim como aqueles que apostam na análise e compreensão dos contextos que 
influenciam os processos de receção (Ibidem, p. 20).  
No primeiro caso, é de salientar a tendência crescente, em Portugal sentida 
sobretudo a partir dos anos 1990, para a elaboração das chamadas tipologias de 
públicos. Estas, por meio de variáveis como sendo as relativas à caraterização 
sociodemográfica dos públicos, à sua frequência e fidelização a determinadas 
instituições ou eventos, estabelecem categorizações relativas a quem frequenta, com que 
regularidade e porquê as instituições e eventos culturais. A título de exemplo, 
sintetizam-se aqui algumas das principais tipologias relacionadas com o tema: 












Fonte: Lopes (2004) 
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A tipologia dos públicos da cultura em Portugal, elaborada por João Teixeira 
Lopes, resulta do cruzamento dos dados sociodemográficos com as práticas culturais 
dos portugueses, chegando-se à divisão entre públicos habituais, que apresentam 
práticas culturais consolidadas e legitimadas; públicos irregulares, cuja “(…) relação 
com a cultura traduz-se por uma recepção frequemente oblíqua, ou distraída, estética, 
mas não artística” (2004, p. 46); e públicos retraídos, que tendem a circunscrever os 
seus hábitos culturais à esfera doméstica (Lopes, 2004).  
Uma outra tipologia de relevo na área da cultura e das artes remete para o 
trabalho de Maria de Lourdes Lima dos Santos acerca dos públicos do Porto 2001, 
enquanto capital europeia da cultura (Santos, 2002). Estabelecendo uma relação entre o 
perfil sociodemográfico dos públicos e respetivas práticas culturais, chegou-se à 
seguinte categorização: cultivados, liminares, especializados, retraídos, displicentes e 
recatados.  














Fonte: Santos (2002) 
Um facto relevante desta tipologia prende-se com a transversalidade do elevado 
volume de qualificações escolares dos seus públicos, além de que, segundo Rui Telmo 
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Gomes, “(…) o carácter excepcional e festivo da ocasião parece figurar entre as 
principais razões de frequência dos eventos e equipamentos abrangidos, especialmente 
no que concerne a segmentos de públicos com práticas culturais mais irregulares” 
(Gomes, 2004, p. 39). 
A terceira e última tipologia selecionada diz respeito a um estudo realizado no 
âmbito do Festival Internacional de Teatro de Almada. A especificidade desta tipologia 
é a centralidade que confere à fidelização do público ao evento em causa, combinando a 
variável relativa à posse de assinatura com o número de vezes que visitaram os 
espetáculos em anos anteriores, destacando-se as seguintes categorias: os 
incondicionais, os flutuantes e os estreantes (Gomes et al, 2000, p. 92).  
Recuperando agora as linhas de orientação enunciadas por Madureira Pinto, uma 
outra abordagem sociológica dos públicos da cultura é centrada nos processos de 
receção cultural. Os estudos mais recentes nesta matéria baseiam-se na ideia de que a 
receção artística é um processo de seleção e avaliação de acordo com um conjunto de 
critérios, que segundo John Falk e Lynn Dierking, acabam por se estruturar em torno de 
três contextos em constante interação: o pessoal, que remete para o conjunto de 
experiências e conhecimento do sujeito; o social, que diz respeito ao contexto mais 
amplo em que o sujeito está inserido; e o físico, que está relacionado com a próprio 
espaço do museu (Falk e Dierking cit. por Guimarães, 2009, p. 17). 
No entanto, apesar do interesse da Sociologia nos processos de receção e 
perceção artística propriamente ditos, o ex-líbris da produção de conhecimento sobre o 
tema encontra-se nos mecanismos de formação e difusão das disposições estéticas que 
estão na origem dos hábitos e práticas culturais. Um dos autores mais célebres nesta 
questão é, mais uma vez, Pierre Bourdieu para o qual a receção artística é não mais do 
que o resultado da junção entre uma posição objetiva no interior da hierarquia do campo 
social, e de um conjunto de disposições incorporadas no habitus – matriz percetiva que 
reúne em si todas as experiências objetivas e subjetivas passadas, nomeadamente os 
produtos da relação com a família, com a escola, com os grupos de pares e de 
referência. Desta feita, a perceção acerca das obras de arte resulta de uma relação de 
familiarização com o objeto em causa, acionando-se para isso os padrões de 
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reconhecimento prévio, construídos um universo de possíveis, à luz de uma articulação 
entre a posição objetiva ocupada na estrutura de classes e a trajetória individual 
(Bourdieu e Darbel, 2007).  
 Aqui, o conceito de capital cultural21 é determinante para perceber de que forma 
é que as diferentes posições dentro do campo se estruturam, e quanto maior o volume de 
capital cultural, maior será a facilidade do indivíduo em se movimentar dentro do 
campo artístico (Bourdieu, 2007).  
Num estudo realizado em museus europeus nos anos 1964/65, Bourdieu e 
Darbel constataram que o público que mais frequentemente visitava esses espaços 
pertencia a posições favorecidas no interior da hierarquia social, com elevados graus de 
escolaridade, sendo que a predisposição para a visitar exposições era, em grande 
medida, impulsionada por uma trajetória propícia ao desenvolvimento de hábitos 
culturais consolidados; o background familiar e escolar era, com efeito, uma 
determinante de peso para a explicação da frequência e consumo cultural (Bourdieu e 
Darbel, 2007). Nesse sentido, e segundo esta perspetiva que tem servido de base a 
inúmeros estudos posteriores, há, de facto, uma dimensão reprodutiva no que diz 
respeito às representações e práticas dos atores sociais, que justifica, de certa forma, a 
relação desigual com o mundo das artes.  
Embora o autor saliente uma lógica reprodutiva do acesso à arte, a verdade é que 
ele próprio alerta para a existência de uma margem de liberdade22: o habitus, não 
obstante o seu caráter essencialmente conservador, não deixa de ser dotado de um certo 
grau de plasticidade, que dá asas às chamadas “exceções à regra”. Nas palavras de 
                                                          
21 O capital, de forma simplificada, remete a noção de recurso, de “oportunidade de lucro”, algo que pode 
ser apropriado ou herdado pelos indivíduos e que lhes confere, de acordo com o seu volume e natureza, 
uma maior ou menor margem de manobra dentro do campo de relações sociais. O capital cultural pode 
ser incorporado, objetivado ou institucionalizado, e confere aos seus portadores um meio de distinção na 
própria estrutura hierarquizada de posições no interior do campo, favorecendo ou limitando a relação com 
o universo das artes e da cultura (Bourdieu, 2007).  
 
22 Para alguns autores, a noção de habitus é demasiado estática e pouco adaptada à acentuada mobilidade 
que se presencia atualmente, o que faz com que a teoria bourdiana seja, não raras vezes, encarada como 
excessivamente rígida e determinista. Nick Prior, por exemplo, aponta algumas críticas a Bourdieu, 
nomeadamente o facto de privilegiar a classe social como dimensão explicativa das desigualdades 
associadas ao acesso à arte. Prior considera que elementos como sendo a idade, o género, os fatores 
psicológicos e a etnia são apenas alguns exemplos a que Bourdieu não deu atenção e que deveriam ser 
tomados em conta quando se aborda esta questão (Prior cit. por Guimarães, 2009, p. 24). 
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Wacquant, o habitus “(…) é durável mas não estático ou eterno: as disposições são 
socialmente montadas mas podem ser corroídas, contrariadas, ou mesmo desmanteladas 
pela exposição a novas forças externas” (Wacquant, 2004, p. 37).  
 A título de conclusão deste primeiro capítulo, importa reter que o universo da 
arte é pleno em influências internas e externas, resultado direto de forças consensuais e 
conflituosas em permanente interação e transformação. O reconhecimento da existência 
dessas condicionantes na difusão/mediação e receção de arte, leva a que seja necessário 
intervir de forma regular e consciente neste domínio, promovendo uma alteração das 
tendências estruturais para a perpetuação de consumos e práticas culturais restritas 
através de políticas sustentadas e duráveis, e de uma articulação entre o sistema 
educativo e a produção artística, que garantam o enraizamento dos hábitos culturais e 
artísticos.  
 As Galerias MIRA, enquanto objeto de estudo desta investigação, e de forma 
mais ou menos direta, dão conta dos fenómenos que foram sumariamente explorados ao 
longo destas páginas, e feita a contextualização teórica dos mesmos, importa agora 
perceber de que forma a realidade dessa instituição vai ou não ao encontro às tendências 
identificadas no presente capítulo.  
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Capítulo 2 – Orientações teórico-metodológicas de uma 
paragem em Miraflor 
Colocando agora de lado, ainda que mantendo sempre por perto, as linhas teóricas 
que estão na base deste estudo, o presente capítulo representa uma outra paragem, 
relativa ao itinerário teórico-metodológico da “viagem investigativa” pelas Galerias 
MIRA. Num primeiro momento, apresenta-se o “mapa” do percurso, composto pelos 
objetivos da investigação, o modelo de análise, assim como a metodologia e técnicas 
utilizadas. Seguidamente, em jeito de “diário de bordo”, elabora-se um subcapítulo 
destinado à reflexão sobre a jornada, descrevendo-se a experiência de estágio e 
respetivas dificuldades/virtualidades vivenciadas.  
2.1. Ponto de partida: definição do problema de investigação e modelo de 
análise 
Revisitando o capítulo anterior, ficou presente que num momento em que a arte e 
a cultura se assumem como veículo privilegiado de desenvolvimento e competitividade 
das cidades e regiões, multiplicam-se os estudos de públicos e respetivas práticas 
artístico-culturais. Esse processo de auscultação de quem frequenta, como e porquê os 
circuitos do universo cultural e artístico, permite dar conta de uma série de alterações 
estruturais no modo como os públicos se relacionam com essas dimensões da vida 
social. 
Essas mudanças ficam a dever-se, sobretudo, a uma série de processos 
tecnológicos, sociais, políticos e económicos que facilitaram a produção, divulgação e 
distribuição da oferta artística e cultural e que, segundo Firmino da Costa, 
proporcionaram uma transformação na forma como os públicos se relacionam com a 
cultura e com as instituições a ela associadas, assumindo “(…) uma relação mista de 
distância e subalternização, de alheamento e ignorância, de reverência e desconfiança 
perante as instituições” (2004a, p. 131). 
De forma a dar conta dessas mesmas mudanças, esta investigação tem como 
objeto de estudo os públicos visitantes das Galerias MIRA (Espaço MIRA e MIRA 
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FORUM), e respetivas representações acerca da arte e da profissão/figura do artista. 
Todavia, mais do que uma mera caraterização de quem visita estes espaços e das suas 
respetivas visões sobre o mundo da arte, esta pesquisa pretende fazer a ponte dos modos 
de relação com a arte dos vários intervenientes do mundo artístico que protagonizam o 
quotidiano das Galerias MIRA, pretendendo explorar, de igual modo, o papel mediador 
da instituição em causa, e ainda perceber as representações sociais de uma amostra de 
artistas sobre a arte, a profissão/figura do artista e a mediação artística. A proposta 
inerente à realização desta investigação foi, portanto, estabelecer um paralelismo entre 
as três esferas da arte – a receção, a mediação e a criação – protagonizadas, 
respetivamente, pelos públicos visitantes do Espaço MIRA e MIRA FORUM, os 
intermediários culturais que fazem parte desta instituição, e os artistas que expuseram 
na Galerias MIRA. 
Esta investigação respondeu a um conjunto de questionamentos, sintetizados nas 
seguintes perguntas de partida: Como se caraterizam os públicos visitantes das Galerias 
MIRA e quais as suas representações acerca da arte e da figura/profissão do artista? De 
que forma as Galerias MIRA moldam, ou não, essas mesmas representações? Quais as 
representações dos artistas das Galerias MIRA sobre a arte, a profissão/figura do artista 
e a mediação artística?  
Para dar conta dessas inquietações sociológicas, a par do objetivo geral de estudar 
os públicos das Galerias MIRA e respetivas representações acerca da arte e da 
profissão/figura do artista, assim como de compreender o papel mediador das Galerias 
MIRA na relação entre públicos, artistas e comunidade, pretendeu-se também alcançar 
alguns objetivos mais específicos. Aqui destacam-se as pretensões de traçar um perfil 
sociodemográfico e socioprofissional dos públicos frequentadores da instituição, 
perceber quais as motivações que os levam a procurá-la e analisar a sua posição 
relativamente à arte e à profissão/figura do artista. Além disso, explorar os meios 
através dos quais as Galerias MIRA desenvolvem o papel de instância mediadora, 
analisar a sua relação com a comunidade envolvente e perceber de que forma as suas 
ações moldam – ou não – as representações dos públicos, foram também objetivos 
equacionados para esta investigação, assim como explorar a relação dos “MIRAS” com 
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as novas tecnologias e perceber quais as representações de alguns dos artistas que lá 
expuseram sobre a arte, a profissão/figura do artista e a mediação artística. 
As perguntas de partida e os objetivos são ferramentas essenciais que funcionam 
como eixos de estruturação do problema investigativo, permitindo, dessa forma, chegar 
ao modelo analítico da pesquisa. Este tem como função sintetizar os eixos analíticos da 
investigação, cruzando, neste caso, conteúdos temáticos como as três esferas da arte – a 
criação, a mediação e a receção – com o caso particular das Galerias MIRA, enquanto 
espaço de comunhão dessas três dimensões (Figura 4.).  

























O modelo analítico elaborado coloca a ênfase no conceito central desta 
investigação, o de representações sociais, neste caso dos públicos visitantes das Galerias 
MIRA acerca da arte e da profissão/figura do artista. É a partir desta que ganham 
contornos as restantes esferas de análise, cuja identificação é visualmente imediata: 
existem três eixos de análise a sustentar esta pesquisa, nomeadamente as esferas da 
receção, mediação e criação artística, que embora sejam comumente associadas a uma 
lógica circular, apresentam-se aqui numa ordem linear inversa de forma a facilitar a 
análise individual de cada dimensão de acordo com a sua centralidade na investigação. 
 Os blocos a tracejado indicam os eixos de análise principais, sendo eles, em 
primeiro lugar e com especial destaque, os públicos visitantes das Galerias MIRA, 
seguindo-se as Galerias MIRA enquanto instituição mediadora na área artístico-cultural, 
e ainda uma outra linha de análise, relativa aos artistas associados a esta instituição, cuja 
centralidade não é tão evidente como nas duas anteriores, mas que ainda assim fornece 
pistas enriquecedoras para o tema desenvolvido. De certa forma, com o intento de 
explorar os modos de relação com a arte dos diversos protagonistas do universo 
artístico, o modelo apresentado ilustra a tentativa de uma abordagem totalizante ao caso 
em estudo, colocando em relação os múltiplos intervenientes das Galerias MIRA – 
públicos, intermediários e artistas.    
Naquele que se considera o eixo de análise privilegiado desta pesquisa, destaca-se, 
em primeiro lugar, a análise do perfil dos públicos visitantes das Galerias MIRA, 
enquadrando-se aqui as suas caraterísticas sociodemográficas, socioeducativas e 
socioprofissionais. No que concerne às duas primeiras, estas são fundamentais para 
identificar os traços caraterizadores dos visitantes de ambas as galerias, ao passo que o 
terceiro indicador, por sua vez, permite situar os indivíduos no espaço social através de 
uma aproximação ao seu lugar de classe. Recordando as enunciações teóricas 
exploradas no capítulo anterior, relativas à relação entre posição social e contacto com 
as artes, achou-se interessante explorar os posicionamentos classistas dos visitantes com 
o intuito de identificar possíveis tendências de homogeneização ou heterogeneização 
nas galerias em causa. Para isso, partiu-se da matriz de análise de Dulce Magalhães 
(2005), que cruza as variáveis profissão e situação na profissão de acordo com a 
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Classificação Nacional das Profissões de 199423. Isto é relevante na medida em que, 
recordando os enunciados de Pierre Bourdieu, as práticas sociais, e neste caso em 
particular a prática cultural de frequência de uma galeria de arte, não ocorre de forma 
furtuita e desvinculada de um conjunto de condições propícias: longe de se afirmar 
como uma escolha pessoal, natural ou inata, a relação com as artes é antes produto de 
uma dupla imposição inconsciente, quer por parte da posição ocupada na estrutura, quer 
por parte das disposições inscritas no habitus, na qual a família assume uma posição de 
relevo na inculcação e modelação de formas de participação social e cultural (Bourdieu, 
1994).  
Além do perfil dos públicos visitantes, uma outra dimensão relevante dentro 
esfera da receção é a das motivações inerentes à visita, analisando-se, para isso, 
indicadores como as razões da visita e a satisfação face um conjunto de componentes. 
Pretende-se, em última instância, perceber se essas motivações assumem contornos 
diferenciados para cada uma das galerias (Espaço MIRA e MIRA FORUM), ou se, por 
outro lado, os fatores evocados na procura destes espaços são semelhantes. Estas duas 
dimensões estão diretamente relacionadas com o conceito central da investigação, as 
representações sociais, neste caso dos públicos visitantes das Galerias MIRA acerca da 
arte e da profissão/figura do artista, incluindo-se aqui indicadores como as perceções 
acerca das funções da arte, das áreas/fronteiras da produção artística e das caraterísticas 
de personalidade dos artistas, cuja auscultação foi elaborada por meio de questões 
abertas no inquérito por questionário aplicado em ambos os espaços. Um dos desafios 
desta investigação passa por perceber se essas representações: a) são influenciadas, de 
algum modo, pelo perfil dos públicos visitantes; b) têm alguma relação nas motivações 
que os levam a procurar as Galerias MIRA.   
 O segundo eixo analítico deste trabalho de pesquisa situa-se na esfera da 
mediação artística, nomeadamente no papel que a instituição em causa e os seus 
protagonistas desempenham na formação/modelação das representações dos públicos 
visitantes sobre a arte e a profissão/figura do artista. Reconhecendo que “(…) o 
intermediário cultural é aquele que serve de canal, de facilitador da ligação entre dois 
                                                          
23 Consultar anexo 1.  
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mundos (produção e consumo, princípio e fim)” (Madeira, 2000, p.1), entende-se que o 
papel das Galerias MIRA tende a afigurar-se como fundamental na produção de um 
enquadramento da criação artística, proporcionando um contato mais estreito entre a 
esfera da criação e receção. Neste eixo de análise da pesquisa dá-se protagonismo a três 
dimensões: a da mediação artística propriamente dita, através de indicadores como 
sendo os critérios de escolha dos artistas, as estratégias de captação de públicos e as 
atividades de aproximação de artistas e públicos; a do impacto na comunidade, 
nomeadamente através das estratégias de adaptação da programação ao contexto e dos 
modos de relação com a comunidade envolvente; e por fim, a dimensão da influência 
nas representações dos públicos, através das atividades/estratégias de aproximação entre 
públicos e arte/artistas.  
O terceiro e último eixo de análise dá conta da esfera da produção/criação artística 
no seio das Galerias MIRA. Tendo como base a convicção de que o mundo da arte, e 
mais especificamente a esfera da criação, é pautada pela coexistência de discursos que 
privilegiam simultaneamente visões românticas e pragmáticas da arte (Pais, 1995), 
destacam-se aqui dimensões como as representações sobre o campo artístico e a 
profissão/figura do artista, por meio de indicadores como as perceções acerca das 
funções da arte, das áreas/fronteiras da produção artística e das caraterísticas de 
personalidade dos artistas. A acrescentar a isso, uma outra dimensão deste eixo de 
análise diz respeito às representações sobre a mediação artística, medidas pela 
recetividade ou resistência às atividades/estratégias de aproximação entre públicos e 
arte/artistas, e pela opinião e experiência de trabalho com as Galerias MIRA. 
Observando agora o modelo de análise de uma perspetiva mais geral, procura-se 
perceber se existem relações de influência direta ou mútua entre os elementos que o 
compõem, e se essas influências se fazem sentir ao nível das representações sobre a arte, 
a figura/profissão do artista e a mediação nos diversos intervenientes da instituição em 
causa.  
No que concerne à análise dos públicos, que assume um lugar de destaque nesta 
pesquisa, acredita-se que os perfis dos visitantes assim como as suas motivações, estão 
na base de diferentes modos de utilização das Galerias MIRA, nomeadamente como 
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espaço simultâneo de recriação/lazer; convívio e trabalho/aprendizagem, modos esses 
que podem refletir-se numa tipologia de públicos, na qual se incluem os “curiosos”, os 
“afetivos” e os “especializados”, sendo esta última designação retirada do estudo Maria 
de Lourdes Lima dos Santos (2002). Os resultados dirão se a estes diferentes perfis 
correspondem diferentes formas de ver e representar a prática artística, e se as Galerias 
MIRA concorrem para a modelação dessas mesmas representações.  
2.2. Mapa do percurso: apresentação e justificação das opções metodológicas 
 O desenho metodológico desta investigação tende a privilegiar uma abordagem 
qualitativa, na medida em que se enquadra no objetivo de explorar e compreender os 
significados individuais ou grupais subjacentes a determinada prática social; neste caso 
em particular, os modos de relação com a arte dos diferentes protagonistas do universo 
artístico nas Galerias MIRA – públicos, intermediários e artistas. 
  Acredita-se que uma abordagem compreensiva e interpretativa, capaz de abarcar 
a complexidade do fenómeno em estudo e os significados a ele atribuídos, seria uma 
estratégia adequada ao problema investigativo e aos objetivos desta investigação, 
especialmente, partindo do pressuposto de que a abordagem qualitativa consiste no 
“(…) exame intensivo, tanto em amplitude como em profundidade, e utilizando todas as 
técnicas disponíveis, de uma amostra particular (…) com a finalidade última de obter 
uma ampla compreensão do fenómeno na sua totalidade” (Greenwood cit. por Almeida 
& Pinto, 1982, p.87). Não obstante, importa referir que a escolha de uma abordagem 
qualitativa não se prefigura como uma negação das potencialidades quantitativas para o 
tema em análise: de acordo com John W. Creswell, as estratégias qualitativa e 
quantitativa parecem, à primeira vista, seguir orientações antagónicas e incompatíveis, 
no entanto, elas representam fins distintos numa mesma continuidade, existindo, nesse 
sentido, abordagens com enfoque qualitativo dominante, como é o caso, ou vice-versa 
(2014, p. 3). Para o autor, aquilo que está na origem da escolha de uma ou de outra 
abordagem dominante, está intimamente relacionado com três grandes componentes: a 
identificação com os princípios de determinado paradigma filosófico, neste caso o 
Construtivismo social, que valoriza uma abordagem interpretativa dos significados 
atribuídos pelos agentes aos fenómenos do real social; a escolha de um método de 
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pesquisa, aqui destacado o estudo de caso, como se verá de seguida; e ainda a opção por 
técnicas de investigação que se adaptem à natureza do problema em estudo e ao tipo de 
informação que se pretende recolher (Creswell, 2014, p. 5-19).  
 Tendo em conta que esta investigação sociológica se debruça sobre um caso em 
particular – as Galerias MIRA – e procura abarcar a totalidade das dinâmicas que lhe 
estão associadas, nomeadamente as relações e interações que se desenrolam no seu 
interior, é pertinente considerar que se está perante um estudo de caso. Recorde-se que 
este remete para “(…) a possibilidade de se concentrar num caso específico ou situação 
e de identificar, ou tentar identificar, os diversos processos interactivos em curso” (Bell, 
1997, p. 23). Assim, e neste caso, a presença prolongada no terreno facilita a apreensão 
de uma série de tendências relativas a um caso específico, permitindo alcançar uma 
compreensão mais clara dos processos e práticas sociais que nele se engendram.  
 Ainda antes de passar à exploração das técnicas utilizadas, é importante salientar 
a flexibilidade e o dinamismo do processo de investigação levado a cabo, sendo que em 
cada momento se assiste a uma interação entre as suas diferentes etapas: não existe aqui 
uma linearidade estanque do processo de investigação, mas antes um revisitar constante 
do que está para trás, aliado à omnipresença da teoria. De acordo com Almeida e Pinto, 
“o processo de pesquisa é unitário e integrado e a teoria domina e determina o 
significado e a articulação dos seus diversos «momentos»” (1982, p. 81), que no caso 
em particular desta pesquisa, foram desde a definição do objeto de estudo, ao momento 
de recolha dos dados e ainda a posterior análise dos mesmos. Nesse sentido, todo o 
processo foi pautado por um esforço abdutivo, materializado num vaivém contínuo 
entre teoria e empiria, entre uma abordagem dedutiva e indutiva, um confronto 
constante e dinâmico entre a imaginação sociológica e o contato com o terreno em 
contexto de estágio (Silva e Pinto, 2014; Guerra, 2006).  
No que diz respeito às técnicas utilizadas, a observação direta participante abarcou 
todo o período temporal do estágio e foi particularmente importante nas primeiras 
semanas, funcionando como veículo privilegiado no reconhecimento da organização 
interna (e externa) das Galerias MIRA, assim como numa rápida integração no 
quotidiano da instituição. A aplicação desta técnica revelou-se fundamental em três 
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sentidos: em primeiro lugar, com uma função mais prática, permitiu apreender uma 
série de competências necessárias ao desenvolvimento do estágio nas galerias, 
competências essas quer de ordem mais técnica, como é caso do audiovisual e 
montagem, quer de dimensão mais geral, designadamente ao nível da 
comunicação/produção. Em segundo lugar, e com ligação mais direta à investigação, 
permitiu destrinçar toda a dinâmica de “bastidores” inerente à pré e pós produção de 
eventos artístico-culturais; e por fim, em articulação com o próprio objetivo principal 
deste estudo, permitiu retirar ilações acerca dos públicos visitantes de ambos os 
espaços. 
 Para tal, foram construídas 13 grelhas de observação direta participante, das quais 
se selecionaram 6 para figurarem em anexo, e ainda uma grelha de síntese24, que reúne 
informação relativa às diferenças e semelhanças encontradas no Espaço MIRA e MIRA 
FORUM. Apesar do enfoque analítico das grelhas de observação estar colocado no 
objeto privilegiado da pesquisa – os públicos – essas mesmas grelhas fazem-se 
acompanhar de apontamentos sobre o comportamento, postura, linguagem verbal e não-
verbal dos agentes sociais envolvidos na instituição, dando pistas subtis sobre algumas 
dimensões que possivelmente passariam despercebidas a outro tipo de técnicas. 
A observação direta participante25 consiste, nas palavras de Henri Peretz “(…) em 
ser testemunha dos comportamentos sociais dos indivíduos ou grupos nos próprios 
locais das suas actividades ou residências sem lhes alterar o seu ritmo normal” (2000, p. 
25-26), tratando-se, por isso, de uma técnica bastante útil na medida em que não só 
permite ao investigador um olhar atento pelo interior do fenómeno em estudo, 
possibilitado pela partilha da mesma condição dos indivíduos observados; como 
também facilita o alcance de interpretações e sentidos que muitas vezes são 
inconscientes para o próprio agente social, mas que acabam por se destacar em contexto 
                                                          
24 Consultar anexo 2. A decisão de circunscrever o número de grelhas de observação a apresentar em 
anexo prendeu-se com a saturação dos dados obtidos através das mesmas. Face à crescente repetição dos 
fenómenos observados, considerou-se que as 6 grelhas selecionadas são representativas das tendências 
identificadas nas 13 grelhas inicialmente construídas.  
 
25 Neste caso em particular, trata-se de observação direta participante uma vez que existiu interferência 
nas atividades a decorrer, quer através do registo do evento para fins documentais e de divulgação, quer 
através da receção dos públicos visitantes e recolha de e-mails para subscrição da newsletter das Galerias 
MIRA. 
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de interação (Peretz, 2000). 
  Ademais, a imersão no objeto empírico facilita o combate a ideias 
preconcebidas sobre o tema em questão, ajudando a dissolver o sentimento de 
exterioridade e estranhamento em relação ao que é observado (Lessard-Hébert, Goyette 
& Boutin, 1990, p. 155). Mais do que uma mera descrição objetiva, a observação direta 
participante pretende “(…) tentar descobrir o sentido, a dinâmica e os processos dos 
actos e dos acontecimentos” (Pourtois e Desmet cit. por Lessard-Hébert, Goyette & 
Boutin, 1990, p. 156), possibilitando uma compreensão intensiva e profunda do objeto 
em causa. 
 Há que salientar que esta técnica levanta algumas questões do ponto de vista 
ético e da posição do investigador em relação ao fenómeno em estudo, já que existe a 
possibilidade de “(…) os investigadores modificarem e influenciarem o contexto de 
investigação tanto quanto podem eles próprios ser influenciados por ele” (Burgess, 
1997, p. 87). Porém, se seguirmos as orientações de Firmino da Costa, chegamos à 
conclusão de que a partir do momento em que o investigador está no terreno, a 
interferência da sua presença será sempre inevitável, e por isso o desafio “(…) não está, 
pois, em supostamente evitar a interferência, mas em tê-la em consideração, controlá-la 
e objectivá-la, tanto quanto isso for possível” (2014, p. 135).  
 A análise de fontes documentais foi também uma das técnicas utilizadas, ainda 
que de forma mais exploratória do que inicialmente se havia ponderado. As Galerias 
MIRA dispõem de um extenso espólio audiovisual, recolhido pela própria instituição, e 
conquanto uma análise e interpretação dos vídeos disponíveis se pudesse vir afigurar 
como enriquecedora da pesquisa em curso, as limitações de tempo descartaram essa 
hipótese. Contudo, não se deixou de usufruir das vantagens da técnica, e com um 
pendor mais exploratório, o contato com as fontes documentais em causa possibilitou 
uma aproximação ao tema em estudo, facilitando a posterior elaboração do guião de 
entrevista dos artistas, e materializando-se ainda num possível output para a organização 
– uma grelha de categorização dos vídeos disponíveis26.      
                                                          
26 Consultar anexo 3. 
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 A utilização de fontes documentais, nomeadamente as fontes audiovisuais, como 
é caso, representa uma matéria-prima cada vez mais abundante e diversificada que, 
quando combinada com outras técnicas, pode resultar num enriquecimento da 
investigação. O volume de informação que condensa, a ausência da interferência nessa 
mesma informação, a exclusividade dos dados que possivelmente não se poderiam 
adquirir por meio de outras técnicas, e ainda a “historicidade” subjacente a esses 
documentos arquivados, são apenas alguns dos “prós” evocados por vários autores e 
sintetizados por Miguel S. Valles (2007, p. 129). Apesar disso, é importante levar em 
consideração que a análise de fontes documentais pode acarretar alguns enviesamentos, 
e por isso há que analisar esse material com cautela. Antes de mais, “(…) perante fontes 
primárias e secundárias, o investigador precisa de considerar a perspectiva a partir da 
qual os materiais foram produzidos, na medida em que eles são versões de uma dada 
situação social” (Burgess, 1997, p. 136). 
 O inquérito por questionário foi também uma das técnicas utilizadas27, com o 
objetivo não só de traçar um perfil-tipo dos públicos visitantes do Espaço MIRA e 
MIRA FORUM; como também de sistematizar as tendências comportamentais desses 
mesmos públicos, auscultando as suas motivações, preferências, opiniões e 
representações, num primeiro momento acerca da oferta artístico-cultural das Galerias 
MIRA e, posteriormente, com o recurso a algumas questões abertas, acerca das suas 
representações sobre a arte e a profissão/figura do artista. O inquérito por questionário, 
além da possibilidade de generalização de uma população ou fenómeno, permite 
também, e foi sobretudo o que se procurou neste caso em particular, “(…) detectar 
constelações de atitudes, opiniões e crenças, relacionando-as com variáveis que 
traduzem relações e condições objectivas de um espaço social estruturado, dentro de 
uma perspectiva que se pode considerar holística” (Lopes, 2000, p. 194).  
 Posto isto, foi aplicado um total de 91 inquéritos (45 no Espaço MIRA e 46 no 
MIRA FORUM) no período de 13 de fevereiro de 2016 a 26 de março de 2016, e 
embora alguns deles tenham sido preenchidos durante a semana, a grande maioria foi 
preenchida ao sábado, durante os eventos realizados em ambos os espaços. No que 
                                                          
27 Consultar anexo 4. 
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concerne à técnica de amostragem, optou-se por uma abordagem não-probabilística, 
mais precisamente por uma amostra acidental, ou por conveniência, cujo único critério 
de seleção dos indivíduos é a sua presença no espaço selecionado – neste caso as 
Galerias MIRA. 
 É sabido que não obstante as suas inúmeras potencialidades, o inquérito por 
questionário tem desvantagens que não podem ser ignoradas: questões como o 
desfasamento entre o que os inquiridos afirmam fazer/defender e as suas atitudes; a 
instabilidade das suas crenças e opiniões; a possível incompreensão/falha de 
interpretação de perguntas; a influência do tipo de questões utilizadas – abertas ou 
fechadas, e o próprio contexto cultural de pertença, são apenas alguns dos casos 
enunciados por William Foddy, que alerta para a necessidade de controlar estas 
ocorrências (Foddy, 1996). 
 Na esteira dos problemas sintetizados pelo autor, importa refletir sobre as 
principais dificuldades sentidas ao longo do processo de aplicação do questionário: em 
primeiro lugar, a extensão dos questionários aliada às condições físicas onde os 
inquiridos foram abordados não facilitaram, do todo, o processo de preenchimento – 
questões como a fraca luminosidade no interior da galeria (decorrente do desenho de luz 
escolhido para determinada exposição), a ausência de lugares para sentar ou para pousar 
o questionário (embora houvesse pranchetas disponíveis) e a própria temperatura no 
interior dos espaços foram alguns dos fatores prejudiciais, que acabaram por fazer com 
que, em alguns dos casos, os questionários não fossem preenchidos até ao final. 
Também o facto de os inquiridos estarem a experienciar um momento de lazer e 
descontração, ou em alguns casos, de trabalho ou estudo, fez com que muitos acabassem 
por apressar o preenchimento, ou mesmo rejeitá-lo. A questão de um possível 
automatismo nas questões fechadas também foi sentida, embora o questionário tenha 
sido construído de forma a evitar ao máximo essas situações, e mais evidente que isso 
foi a reticência em relação às questões abertas, nomeadamente a relativa à definição de 
arte e às caraterísticas do artista. Porém, onde a taxa de não-resposta se afigurou mais 
elevada foi nas perguntas relacionadas com a categoria socioprofissional, 
nomeadamente na profissão dos pais e do próprio. 
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 Por fim, foram ainda aplicadas 8 entrevistas semiestruturadas28 (6 delas 
individuais e 2 em conjunto) com o intento de explorar de forma aprofundada as 
perceções e significações dos envolvidos nas Galerias MIRA e de um grupo de artistas 
que já lá expuseram. A técnica da entrevista, valorizada pelas suas potencialidades 
intensivas e interpretativas, “(…) permite ao observador participante confrontar a sua 
percepção do “significado” atribuído pelos sujeitos aos acontecimentos com aquela que 
os próprios sujeitos exprimem” (Lessard-Hébert, Goyette e Boutin, 1990, p. 160), e em 
oposição às técnicas anteriores, como a observação direta e o inquérito por questionário, 
a entrevista tem como principal vantagem a possibilidade de aprofundar o objeto de 
estudo com uma maior flexibilidade por parte de investigador na exploração de 
sentidos, ideologias, crenças, opiniões e representações dos agentes sociais (Quivy e 
Campenhoudt, 1992, p. 193).  
 A escolha do grau intermédio de estruturação prende-se com o facto de existir 
uma maior liberdade na introdução de novas questões e alteração da ordem das mesmas, 
funcionando como uma constante adaptação do entrevistador à recetividade do 
entrevistado. A maior vantagem desta técnica, a sua flexibilidade, pode também ela o 
seu maior limite, uma vez que pode “(…) levar a acreditar numa completa 
espontaneidade do entrevistado e numa total neutralidade do investigador” (Ibidem, p. 
195), transmitindo uma ilusão de informalidade por vezes prejudicial à aplicação da 
técnica.   
 Durante a investigação em causa, realizou-se uma entrevista conjunta aos dois 
diretores das Galerias MIRA, assim como uma entrevista individual ao curador e diretor 
artístico do Espaço MIRA, com o propósito de analisar o papel de mediação artística 
por parte da instituição em causa. Foi também aplicada uma entrevista individual à 
assistente e produtora cultural do Espaço MIRA e MIRA FORUM, com o intuito de 
analisar o dia-a-dia da instituição e os processos pré e pós produção. Por fim, aplicaram-
se ainda 4 entrevistas individuais e uma conjunta a uma amostra aleatória de 6 artistas 
que expuseram nos referidos espaços, privilegiando-se critérios como a idade, o grau de 
consagração artística, o sexo, o tipo expressão artística que desenvolvem (fotografia, 
                                                          
28 Consultar anexo 5.  
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pintura, digital, etc.) e ainda a galeria na qual expuseram. Das principais dificuldades 
sentidas na aplicação desta técnica destaca-se a pressão do tempo de entrevista, uma vez 
que a ausência de uma disponibilidade prolongada por parte da maioria dos 
entrevistados exigiu um exercício de definição de prioridades no que diz respeito às 
perguntas selecionadas para o guião de entrevista, acabando por se perder informação 
relevante para a pesquisa.  
 No que diz respeito à análise e interpretação da informação recolhida por meio 
das entrevistas, procedeu-se a uma análise de conteúdo, com o intento de explorar e 
tratar a informação, proceder ao seu inventário e compreender os significados 
manifestos e latentes no discurso dos entrevistados. Através de um exercício de 
categorização29 por meio de uma análise temática com pendor descritivo (Guerra, 2006, 
p. 63) procedeu-se então à “(…) desmontagem de um discurso e da produção de um 
novo discurso através de um processo de localização-atribuição de traços de 
significação” (Vala, 2014, p.104).  
 Em jeito de síntese, elaborou-se uma tabela (Tabela 5.) que reúne todas as 
técnicas utilizadas na investigação:  
 Tabela 5. Síntese das técnicas de investigação utilizadas  
Técnica Objetivo Número de aplicações 
Observação 
direta 
- Compreender a organização interna das 
Galerias MIRA, desde as relações de 
hierarquia entre intermediários, às relações 
com os próprios artistas e visitantes; 
- Analisar as práticas de pré e pós produção de 
eventos artístico-culturais; 
- Traçar um perfil sociodemográfico 
aproximado dos públicos visitantes das 
Galerias MIRA 
- Explorar os seus comportamentos e atitudes 
perante a organização, os restantes visitantes, 
os artistas e as obras 
- Observação diária do 
quotidiano da organização 
- Observação de cerca de 20 
eventos realizados pelas 
Galerias MIRA 
- Registo em diário de campo e 
categorização em grelha de 13 
eventos (seleção de 6 para 
integrar no relatório de estágio) 
- Elaboração de uma grelha 
síntese comparativa do Espaço 
MIRA e MIRA FORUM 
Análise 
documental 
- Explorar as perceções dos artistas sobre a 
arte, a figura/profissão do artista e a mediação 
artística através do espólio de vídeos online 
das Galerias MIRA 
 
- Elaboração de uma grelha de 
análise documental para 2 
vídeos do Espaço MIRA 
 
                                                          




- Traçar o perfil sociodemográfico, 
socioeducativo e socioprofissional dos 
públicos das Galerias MIRA 
- Perceber a relação dos públicos com a 
instituição ao nível das motivações e 
fidelização 
- Explorar as representações dos públicos das 
Galerias MIRA sobre a arte a figura/profissão 
do artista 
- Aplicação de 91 inquéritos por 
questionário a uma amostra 
acidental: 45 inquéritos no 




- Analisar o papel de mediação artística por 
parte da instituição em causa; 
- Compreender as relações das Galerias Mira 
com a comunidade envolvente e com o 
contexto de Miraflor/Campanhã 
- Perceber de que forma a programação 
desenvolvida no Espaço MIRA influencia as 
representações dos públicos sobre a arte e os 
artistas 
- Explorar as representações sobre a arte e a 
profissão/figura do artista do ponto de vista da 
criação; 
- Analisar a relação do artista com o espaço de 
mediação. 
- Aplicação de 3 entrevistas à 
organização, 
assistência/produção e curadoria 
das Galerias MIRA (uma 
entrevista conjunta aos diretores 
e duas individuais à assistente e 
produtora e ao curador e diretor 
artístico do Espaço MIRA) 
- Aplicação de 5 entrevistas a 
uma amostra de 6 artistas do 
Espaço MIRA e MIRA FORUM 
(uma conjunta e 4 individuais) 
 
 Traçado o mapa geral que orientou toda a jornada investigativa, e antes de 
mergulhar nos resultados que esta proporcionou, importa explorar um pouco mais 
profundamente o cenário em que a pesquisa se desenvolveu. O próximo subcapítulo é 
dedicado às considerações sobre o percurso pelos “MIRAS”, conjugando uma 
abordagem descritiva da organização com uma posição reflexiva face à experiência de 
estágio. 
2.3. Ponto de chegada: considerações sobre o estágio curricular 
2.3.1. Surgimento e caraterização da instituição de estágio 
  A presente investigação sociológica, como já foi referido anteriormente, tem 
como base um estágio curricular entre 9 de novembro de 2015 e 1 de abril de 2016. Essa 
opção ficou a dever-se, entre outras razões, à convicção pessoal de que um contacto 
prévio com o mundo do trabalho traz inúmeras vantagens para o estudante, que após 
uma extensa formação académica, tem a oportunidade de se lançar na experimentação 
dos conhecimentos adquiridos.   
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O estágio curricular que deu corpo a esta investigação teve lugar no Espaço 
MIRA e MIRA FORUM, designados aqui de “Galerias MIRA” com o intuito de 
facilitar a fluidez da leitura. Tratam-se de duas instituições artístico-culturais, sem fins 
lucrativos, que agrupam uma série de quatro armazéns convertidos em galerias de arte. 
No coração da zona oriental da cidade do Porto, junto à estação de Campanhã, os 
armazéns MIRA situam-se na rua de Miraflor, conhecida pelas sete “ilhas” que lá se 
foram instalando ao longo dos anos. 
 A freguesia de Campanhã assume uma configuração singular no contexto da 
cidade do Porto: a sua tradição industrial, ligada ao transporte ferroviário e à 
proliferação, nos finais do século XIX, de inúmeras fábricas nas áreas adjacentes à 
estação, justifica o desenho topográfico da freguesia, constituído por ruas irregulares 
onde se foram erguendo várias “ilhas” operárias e bairros de habitação social, derivados 
da concentração rápida e desordenada de uma mão-de-obra com baixo poder de compra. 
Com o crescente protagonismo dos serviços, a freguesia sofreu um intenso processo de 
desindustrialização, embora este não tenha sido totalmente absorvido pelo investimento 
no setor terciário. Campanhã é assim local de interseção de malhas rurais, industriais e 
terciárias, situada entre o passado e o presente, numa divisão assimétrica entre novos 
desafios e investimentos e as tradicionais caraterísticas da freguesia (ARU, 2015). 
 De acordo com os censos de 2011, a população residente em Campanhã é de 
32.652 habitantes, o que representa uma quebra de 16% relativamente a 2001 (ARU, 
2015, p.11). No que diz respeito à distribuição etária, mais de metade dos habitantes 
(53%) situa-se na categoria entre os 25 e os 64 anos, existindo também uma 
percentagem significativa acima dos 65 anos (23%), que ultrapassa a soma dos 
residentes nas faixas etárias inferiores aos 24 anos. Nesta breve caraterização da 
freguesia de Campanhã, é de destacar também a percentagem significativa de pessoas 
que não apresentam qualquer grau de escolaridade (17,6%), aliada aos números 
reduzidos de habitantes a concluir o ensino secundário (10%) e superior (9%). 
Paralelamente aos baixos índices de escolaridade, também a taxa de desemprego assume 
valores preocupantes na freguesia, alcançando os 24%. A configuração habitacional da 
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freguesia de Campanhã, em parte devido à presença das “ilhas”, faz com que o número 
de alojamentos desprovidos de condições básicas seja elevado30. 
 É neste cenário heterogéneo, entre a herança histórica da industrialização e a 
emergência de novos desafios sociais e culturais que surgem as Galerias MIRA. O 
projeto nasce no final de 2012, pela iniciativa de um casal que desde cedo partilhou a 
paixão pela fotografia e pela cidade do Porto. 
 “Nós os dois fazemos fotografia desde o liceu, o JL [diretor das Galerias MIRA] desde a 
adolescência, eu mais tarde (…) só que aqui no Porto não existia nenhum lugar, nenhum espaço 
dedicado à fotografia onde as pessoas se pudessem encontrar e conversar (…) Eu fui professora 
de filosofia e psicologia, o JL era da área de informática da Caixa Geral de Depósitos, e 
portanto a nossa ideia era, quando tivéssemos mais disponibilidade de tempo, procurarmos 
criar alguma coisa que nós achássemos que na cidade fazia falta.” (Diretora das Galerias 
MIRA, 66 anos)  
 Aquilo que começou por ser um entretenimento amador de ambos os fotógrafos, 
aos poucos foi-se transformando num interesse organizado e estruturado em torno de 
objetivos: as sucessivas participações em exposições e concursos nacionais e 
internacionais em que tomaram parte – nalguns dos quais foram premiados – 
permitiram reconhecer alguns handicaps em relação à forma como a fotografia era 
trabalhada e apresentada em Portugal, mais especificamente no Porto. 
 “Começámos a perceber que boa parte dos fotógrafos tinham problemas em termos expositivos. 
Quer em termos de locais, havia problemas em arranjar locais decentes, as pessoas faziam 
exposições em cafés, não é… e muitas vezes (…) não sabiam gerir.” (Diretor das Galerias 
MIRA, 66 anos)  
 Cada vez mais sensíveis às questões da curadoria e da organização do espaço 
expositivo, o casal comprou então quatro dos onze armazéns situados na rua de 
Miraflor, outrora utilizados para armazenamento de mercadorias como carvão, vinho ou 
cereais. A localização periférica do espaço, se inicialmente foi encarada com alguma 
desconfiança, é agora fruto de um sentimento de orgulho e pertença. As ligações a 
Campanhã estiveram presentes, de forma mais ou menos consciente, durante a infância 
                                                          
30 Cerca de 100 habitações não dispõem de água canalizada, 90 não possuem sistema de drenagem de 
águas residuais e 538 carecem de instalações de banho ou duche (INE, 2011). 
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e crescimento dos diretores, mas foi sobretudo o desejo de criar um espaço fora dos 
circuitos reconhecidos da arte no Porto que os levou a optar por Miraflor: 
  “Nós não queríamos nada ir para Miguel Bombarda ou para aqueles locais (…) nós não somos 
os chamados galeristas, o nosso conceito é diferente (…) é um projeto no sentido mais alargado 
do termo, não é uma galeria comercial no sentido clássico, não quer dizer que não possa ter um 
sentido comercial, mas tem a ver também com uma certa partilha social de um projeto. (…) As 
pessoas acharam que nós viemos para aqui com a perspetiva que isto iria ter uma evolução, 
julgaram que foi uma opção estratégica e não foi, foi um impulso, foi uma emoção, foi um 
sentimento, foi o gostar disto.” (Diretora das Galerias MIRA, 66 anos) 
O primeiro armazém, o Espaço MIRA, cuja direção artística está sob a alçada de 
um curador regular, carateriza-se como sendo um espaço alternativo cuja tónica está na 
Arte Contemporânea e no chamado “lugar expandido da fotografia”, associado à 
conjugação dessa área com as mais variadas manifestações artísticas, desde a 
performance, a instalação, a dança, o teatro, o cinema, a pintura, escultura, entre outras. 
 “Há um centro que é a fotografia, contudo ela é pensada é diálogo com as outras artes (…) 
como é que ela é convocada por essas áreas artísticas ou como é que essas áreas artísticas se 
refletem na fotografia.” (Diretor artístico e curador do Espaço MIRA, 45 anos) 
O espaço, mais do que expositivo, apresenta-se como plataforma interativa de 
reflexão e pensamento, conjugando a apresentação das exposições com atividades 
variadas que vão desde conversas com os artistas, performances, conferências, sessões 
de cinema, entre outras, sempre relacionadas com a temática invocada na exposição em 
curso. Para o curador, a galeria Espaço MIRA prima pelo seu carácter intermédio e 
híbrido, uma vez que não se enquadra nos espaços comuns de exposição artística, como 
a galeria, o museu ou o espaço alternativo, mas recolhe deles as suas potencialidades, 
construindo-se com espaço simultâneo de atividades recorrentes em todos esses 
espaços:  
“As características do espaço, e a programação faz com que ele seja diferente, faz com que o 
espaço de alguma forma ganhe estas caraterísticas híbridas.” (Diretor artístico e curador do 
Espaço MIRA, 45 anos) 
Apesar de não se dedicar exclusivamente à apresentação de trabalhos artísticos 
portugueses, incluindo na programação algumas produções internacionais, a verdade é 
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que o Espaço MIRA procura privilegiar a divulgação de artistas nacionais e mais 
especificamente portuenses. O primeiro ano de atividade da galeria foi, inclusive, 
bastante focado no contexto de Campanhã, e prevalece o esforço de trabalhar o local e o 
regional, como forma de dar voz ao que de melhor se faz a norte do país. Existe também 
uma dinâmica expositiva que procura abarcar gerações e níveis de consagração artística 
diferenciados, dando oportunidade quer a artistas com carreiras já sedimentadas, quer 
aos mais emergentes, muitos deles ainda em formação, apostando assim numa maior 
diversidade que contempla formas de criação/produção artística diferenciadas.  
A segunda galeria, o MIRA FORUM, por sua vez, assume uma função mais 
cultural do que artística, funcionando como um espaço que aposta na difusão da 
fotografia na sua forma mais tradicional, complementando-a com a organização de 
conferências, apresentações de livros, ciclos de cinema e outras atividades que não estão 
necessariamente ligadas entre si. Ao contrário do Espaço MIRA, onde as exposições e 
as atividades gravitam em torno de uma temática, no MIRA FORUM isso não acontece, 
existindo uma programação mais isolada no que diz respeito ao tipo eventos que se vão 
realizando, e também mais intensa, uma vez que, por norma, todas as semanas decorrem 
atividades.  
 “O MIRA FORUM tem um conjunto de atividades que faz com que ele seja mais um centro 
cultural e não tanto uma galeria em que apresenta exposições. E esta atividade constante, que é 
mesmo uma questão quase política, este ativismo, que vai desde conversas, sessões de cinema, 
teatro, música, portanto, tem tantas áreas diferentes que pode ou não estar relacionado com a 
exposição.” (Assistente e produtora das Galerias MIRA, 26 anos) 
Além do programa expositivo, o MIRA FORUM prima pela disponibilidade em 
abrir portas a um vasto leque de propostas culturais e sociais que acabam por se 
estender além da própria galeria. Exemplo disso são os programas de workshops e 
formação, os meet ups (percursos fotográficos) e, com particular relevância, o MIRA 
Mobile Prize, um concurso internacional de fotografia mobile, isto é, fotografia captada 
e editada em dispositivos móveis como tablets ou telemóveis, organizado pelas Galerias 
MIRA, mais especificamente pelo MIRA FORUM, desde 2014. 
A propósito da relação das Galerias MIRA com a fotografia mobile - quer 
através do concurso, quer através da organização dos meet ups - importa referir que 
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estas galerias têm uma particularidade: a sua relação de grande proximidade com as 
novas tecnologias, e mais precisamente com as redes sociais. Apesar da proposta de 
criação de um site ainda estar em andamento, a utilização diária do Facebook através 
das páginas oficiais dos espaços, mas sobretudo através de grupos informais, mobiliza 
uma série de públicos virtuais que têm à sua disposição o registo de todas as atividades 
que decorrem nas Galerias MIRA. 
“A ideia é que as pessoas podem não estar cá mas podem partilhar o que cá se faz. (…) E 
portanto, também tivemos essa sensibilidade que é a importância que tem a comunicação, 
designadamente a comunicação nas redes sociais. E o que faz com que tenhamos muitos 
seguidores e pessoas que mesmo não vindo cá, acompanham os nossos trabalhos. E têm opinião, 
sobre o nosso trabalho!” (Diretora das Galerias MIRA, 66 anos) 
O MIRA_A3 e MIRA_A4, os restantes armazéns que compõem as Galerias 
MIRA, funcionam como uma extensão dos dois primeiros. Desde o início do ano de 
2016 que o MIRA_A4 não está em funcionamento, mas a programação do MIRA_A3 
decorre na normalidade, incluindo exposições com uma periodicidade menor que as das 
galerias principais, muitas vezes associadas a projetos de jovens artistas em formação, 
ou atividades isoladas como lançamentos de livros, concertos, conferências, entre 
outras. 
De certa forma, embora sejam compostas por espaços diferenciados, com 
missões, valores e dinâmicas de programação distintas, as Galerias MIRA 
complementam-se no sentido em que se unem em torno de um objetivo comum: 
potenciar uma posição reflexiva sobre a importância das artes, da cultura, e em 
particular, da fotografia – ainda que no seu sentido mais lato – no cenário atual.  
“Tu trabalhas uma programação que a longo prazo o objetivo não é apresentação dessa 
programação, mas é pensares o papel da arte, da educação, da intervenção na comunidade, da 
formação, da cidadania.” (Assistente e produtora das Galerias MIRA, 26 anos) 
Uma das principais caraterísticas distintivas das Galerias MIRA é a sua 
organização interna, pautada por um elevado grau de informalidade 
institucional/burocrática. O facto de ser uma instituição de pequena dimensão, cujos 
recursos humanos se limitam a cinco pessoas, potencia uma gestão pouco rígida ao 
nível relacional e laboral. 
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Isso deve-se, em grande parte, ao facto da dinâmica das Galerias MIRA estar 
enraizada numa prática de voluntarismo, pautada, em primeiro lugar, pelo papel dos 
diretores e do curador, na condição de mecenas, na cobertura das despesas dos espaços 
– devido à ausência de financiamento ou qualquer outro tipo de apoios económicos – e 
em segundo lugar, pela presença recorrente de pessoas com ligações afetivas ao espaço 
e aos que o gerem, que se predispõem a contribuir para o seu funcionamento. Os 
diretores, à semelhança do curador, cuja ligação ao Espaço MIRA é também numa 
condição voluntária, valorizam um retorno de índole não-monetária, essencialmente 
pessoal e social: 
“Se nós quiséssemos ganhar muito dinheiro com isto era transformar um dos armazéns em 
restaurante (…) mas nós temos outros objetivos, até de cariz social, e portanto, nós quando 
pensámos neste projeto preparámo-lo ao longo da vida para o podermos agora sustentar e 
suportar (…) nós temos esse sentimento e responsabilidade cidadã.” (Diretora das Galerias 
MIRA, 66 anos) 
“Temos um conjunto de colaboradores que também estão a dar o seu tempo, uns na área do 
vídeo, outros na área da fotografia, outros noutras áreas, e todos eles dão! Eles são os 
verdadeiros mecenas do espaço (…) Neste momento somos nós que tem de dar, a minha geração 
que tem de dar as respostas, e tem de dar as respostas relativamente ao que não há!” (Diretor 
artístico e curador do Espaço MIRA, 45 anos) 
Este voluntarismo, que de certa forma acaba por alimentar uma dinâmica 
informal no interior da organização, contribui para que mesmo ao nível do desempenho 
de funções se assista a uma grande flexibilidade. Apesar de ser evidente a existência de 
uma hierarquia em termos da tomada de decisões, a verdade é que no dia-a-dia esta 
tende a diluir-se, precisamente devido ao facto de não existir uma compartimentação 
das tarefas a realizar: 
 “Aqui não há especialização, os galeristas varrem, montam as exposições e apresentam-nas. 
Temos de fazer um pouco de tudo para isto funcionar.” (Diretora das Galerias MIRA, 66 anos, 
excerto de um registo de observação direta)  
Também a programação flexível é causa e efeito dessas particularidades, pois 
muito embora exista uma programação a médio-longo prazo, ela é constantemente 
adaptada às propostas que vão aparecendo, procurando-se uma atividade o mais 
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diversificada e multidisciplinar possível. É precisamente essa vontade de abraçar novos 
desafios, essa disponibilidade, que é vista pelos envolvidos nas Galerias MIRA como a 
principal marca distintiva dos espaços: 
 “Acho que é transversalidade, disponibilidade...Eu gosto muito da palavra disponibilidade, 
sempre gostei, nas relações humanas, em tudo. Quem está disponível, está aberto a aceitar, não 
é acriticamente, mas está aberto ao improvável. E se nos perguntarem se aqui têm acontecido 
coisas improváveis? Quantas delas! (…) Acho que essa é a palavra-chave, é disponibilidade.” 
(Diretora das Galerias MIRA, 66 anos) 
2.3.2. Experiência de um percurso em Miraflor – das tarefas às competências 
desenvolvidas  
 O período de estágio nas Galerias MIRA proporcionou a experiência de um 
conjunto de atividades diversificadas, algumas cuja compatibilidade com a formação 
académica não é tão evidente, outras, porém, que resultaram de uma estreita articulação 
com os conteúdos apreendidos durante a licenciatura e mestrado em Sociologia.  
 Há que reconhecer que o contato com o mundo de trabalho, nomeadamente na 
área da Sociologia da Arte, é pautado por uma necessidade constante de adaptação e 
alguma flexibilidade ao nível do desempenho de funções, especialmente quando se está 
perante um contexto institucional com uma dimensão tão reduzida como a galeria de 
arte em causa. Além disso, é já reconhecido que a área da Sociologia é marcada por uma 
elevada mobilização das competências e qualificações apreendidas em contexto 
académico, de tal forma que Costa (2004b, p. 47) carateriza a formação em Sociologia 
como multívoca, que facilmente se expande para outras áreas profissionais. 
 Importa salientar que a experiência de estágio partiu do desafio lançado pela 
própria instituição no sentido de auxiliar na construção do site e do livro do primeiro 
ano da atividade das Galerias MIRA, projetos esses que embora não tenham sido 
terminados no período de tempo correspondente ao estágio curricular, devido à 
intensidade da programação de ambos os espaços, acabaram por favorecer de um grande 
avanço em matéria de organização documental para o efeito. Segue-se uma tabela das 
atividades desenvolvidas durante o estágio curricular. 
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 Os quatro primeiros pontos, talvez de forma mais imediata que os restantes, 
relacionam-se com os conhecimentos teóricos e metodológicos apreendidos durante a 
formação em Sociologia, e como tal, o contexto de estágio curricular foi bastante 
vantajoso para desenvolver as capacidades não só de elaboração do conjunto das 
referidas técnicas mas, sobretudo, da sua aplicação no terreno. Questões subtis como a 
postura do investidor, que embora nunca seja totalmente ausente de interferência, deve 
procurar minimizá-la ao máximo; como a capacidade de conduzir uma entrevista de 
forma a ir ao encontro aos objetivos pretendidos, sem que com isso se influencie as 
respostas dos entrevistados; ou até mesmo o esforço de contrariar as tendências do 
senso-comum e possíveis juízos de valor; tudo isso são competências que se vão 
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aprimorando com a experiência de aplicação destas técnicas, e que foram desenvolvidas 
ao longo dos cinco meses de estágio.  
 Além disso, estas tarefas são aquelas que têm um envolvimento mais direto com 
os objetivos que estão na base desta investigação e delas decorre o output mais visível 
do trabalho desenvolvido durante os cinco meses de estágio: o inquérito por 
questionário realizado aos públicos visitantes. Este tem a vantagem de contribuir 
simultaneamente para o desenvolvimento da investigação e para a própria instituição em 
si, já que lhe permite auscultar do tipo de públicos que visitam o espaço, porquê, e com 
que finalidades; o que poderá facilitar, por exemplo, as estratégias de divulgação dos 
eventos promovidos pelas galerias. A acrescentar a isso, dá à instituição uma visão 
global sobre aquilo que os públicos acham que pode vir a ser melhorado.  
 Com ligações menos evidentes à prática sociológica, os restantes pontos têm 
diretamente a ver com atividades que são desenvolvidas no dia-a-dia da instituição, e 
que permitiram não só perceber como se processa o trabalho de pré e pós produção de 
eventos artístico-culturais – dando pistas relevantes ao nível do funcionamento interno e 
externo de uma instituição de pequena dimensão – como permitiram também melhorar 
alguns aspetos na própria organização da mesma. 
 A organização do arquivo documental do Espaço MIRA31, por exemplo, foi uma 
tarefa demorada mas que teve impacto direto na facilitação do processo de trabalho na 
galeria, já que simplificou e tornou mais imediata a consulta de todos os registos dos 
eventos lá realizados. Além disso, as tarefas de organização documental assim como as 
de recolha de registos fotográficos e de vídeo, estão relacionadas com o já referido 
projeto de publicação do site e do livro das galerias, uma vez que prepararam terreno 
para uma acessibilidade mais rápida e imediata à documentação necessária a integrar em 
ambas as plataformas. Por sua vez, tarefas como o apoio à montagem e à preparação e 
divulgação de eventos, realização de folhas de sala, catalogação de objetos, entre outras, 
possibilitaram o contato com as zonas de bastidores, nas palavras de Goffman (1993), 
desmontando conceções mais metafísicas do trabalho artístico, e salientando a dimensão 
colaborativa, informal e flexível do trabalho na área das artes. 
                                                          
31 Consultar anexo 7. 
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 É de referir que muitas das tarefas experienciadas em contexto de estágio 
exigiram uma aprendizagem rápida e intensa de algumas competências técnicas, 
nomeadamente na área audiovisual e informática, que não tendo diretamente a ver com 
os conteúdos académicos, são uma mais-valia a nível pessoal e, possivelmente, 
profissional. A acrescentar a isso, não foram somente as competências teóricas, 
operacionais e cognitivas que se desenvolveram neste período, mas também, e 
sobretudo, um saber-fazer social e relacional, nas palavras de F. Suleman (2007), que 
diz respeito a um conjunto de qualidades pessoais de interação e relacionamento com os 
demais; e que nesta experiência em particular se revelaram como uma parte essencial do 
trabalho em contexto de galeria. 
  Apesar de dificilmente percetível numa primeira abordagem, de forma mais ou 
menos direta, todas as atividades desenvolvidas no referido período acabam por ter 
ligação ao papel do sociólogo. O reconhecimento da arte como plataforma de interseção 
de múltiplas forças invisíveis, sejam elas de dimensão micro, meso ou macro, fazem do 
sociólogo uma figura oportuna nestes contextos, uma vez que não só é capaz de 
desempenhar as funções mais práticas que eles exigem, como ao mesmo tempo 
compreende os mecanismos que lhes estão subjacentes. A capacidade de “conciliar a 
natureza social das determinações dos fenómenos sociais e a interpretação subjectiva 
dada pelos actores ao social em que se inscrevem” (Azevedo, 2007, p. 36) é talvez o 
maior desafio do sociólogo no contexto das artes e da cultura, e foi precisamente aquilo 
que se procurou fazer ao longo deste trabalho de pesquisa.   
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Capítulo 3 – “MIRAS” na mira: análise dos dados recolhidos 
No presente capítulo colocam-se os “MIRAS” na mira da análise sociológica 
através dos dados recolhidos por meio das entrevistas semiestruturadas, inquérito por 
questionário e ainda observações diretas. Conquanto todos os elementos estejam 
intrinsecamente ligados entre si, acredita-se que um exercício de compartimentação 
analítica das três esferas da arte – a mediação e receção com maior destaque, e 
seguidamente a criação – poderá facilitar a leitura dos dados recolhidos, elaborando-se, 
no capítulo seguinte, uma reflexão mais integrada das principais conclusões da 
investigação.  
3.1. Galerias MIRA e (inter)mediação – a ponte entre duas margens 
 Recordando as enunciações do primeiro capítulo, a intermediação artístico-
cultural pode ser entendida enquanto conjunto de estratégias para o reconhecimento dos 
artistas e respetivas obras, assim como de criação de condições de acesso generalizado 
às mesmas (Ferreira, 2002). O conceito supracitado não só reúne os propósitos de 
seleção, divulgação e avaliação dos criadores e das suas obras, acabando por se 
aproximar também da noção original de mediação. Em qualquer contexto em que se 
aplique o conceito de mediação, este surge como resposta a uma possibilidade de 
incompreensão e desentendimento, uma ponte intermédia entre duas margens cuja 
comunicação pode – e frequentemente o faz – resvalar para a culpabilização mútua pelo 
não entendimento da mensagem.   
 Nesse sentido, e tomando por base as entrevistas realizadas, o presente 
subcapítulo pretende analisar as Galerias MIRA enquanto instância de (inter)mediação, 
reunindo para isso informação relativa a três dimensões: 1) estratégias de aumento 
acessibilidade à arte e à cultura; 2) relação das Galerias MIRA com a comunidade 
envolvente; 3) mecanismos de aproximação entre públicos e artistas. 
 No que diz respeito ao primeiro vetor em análise, é unânime a posição expressa 
pela maioria dos entrevistados: as Galerias MIRA, no conjunto, e cada qual em 
separado, desempenham um papel relevante na promoção de uma relação ativa e até 
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mesmo interativa entre os públicos e a arte. Não só a promoção de um leque de 
exposições variadas, ligadas às mais diversas expressões artísticas, mas também toda 
uma série de atividades paralelas, desde tertúlias, conversas, concertos, workshops, 
entre outras, algumas das quais que exigem até o envolvimento dos públicos, são usadas 
como justificação para esta premissa.  
 “Eu acho que atualmente os espaços expositivos, e o MIRA aí acho que é um excelente exemplo, 
não podem ser espaços parados. Parados, isto é, no sentido de terem paredes e chão e teto, e os 
artistas chegam lá e colocam as coisas. (…) Se tu fores uma galeria de venda que seja seca, 
aquilo só serve para fazer a ligação entre o artista e o cliente, não penso que essa seja a função 
do MIRA, tem uma função muito mais cultural e educativa, muito mais transgressora e, 
consequentemente, mais interessante.” (Fotojornalista/fotógrafo documental, 45 anos, sexo 
masculino) 
 Os “MIRAS”, na sua programação plural e multifacetada, promovem um 
confronto constante com diferentes formas de expressão artística a título gratuito, 
permitindo assim abrir as portas da arte a Campanhã, ao Porto, e não só: a possibilidade 
de aceder a tudo o que lá se faz no domínio do virtual, quer através das páginas e grupos 
de Facebook, quer através dos canais de Youtube dos espaços, é evocada como uma das 
principais estratégias para democratizar o acesso à arte. Para os entrevistados, inclusive 
os artistas, as Galerias MIRA são espaço de reunião, de confronto de ideias e formas de 
pensar, que em última instância enriquecem não só o espaço mas quem por ele passa:   
 “Têm um princípio de comunidade, e isso é louvável. (…) Várias pessoas estão unidas porque 
têm interesses comuns. Quando o MIRA e outras instituições têm a capacidade de atração de 
pessoas que reúnem aí a falar, a discutir, a comentar e a transacionar bens materiais ou mentais 
de interesses comuns, isso é maravilhoso.” (Artista, 67 anos, sexo masculino) 
 No entanto, e apesar do reconhecimento da importância das Galerias MIRA 
como veículo de difusão artístico-cultural, o curador e diretor artístico do Espaço MIRA 
relembra que vivemos um período em que a relação das pessoas com a arte ainda não se 
assumiu como verdadeiramente “próxima”. No seu entender, conquanto a entrada seja 
livre, existem ainda barreiras “invisíveis” que impedem uma fruição generalizada, 
mesmo perante os esforços constantes de divulgação.   
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 “Agora, que há problemas enormes que nós ainda não conseguimos dar [resposta] (…) que é 
fazer com que um maior número de pessoas conviva com a arte, esteja com a arte onde lhes 
pertence, seja também uma necessidade. (…) Ainda não se conseguiu isso. (…) Quando a 
entrada é livre, é livre para todos! (…) Agora, sabemos muito bem que, por exemplo, ao 
convidar x artistas de x áreas, o público é também esse, o público que se interessa por 
determinada área. (…) O meu desejo é que seja para toda a gente. Agora, também teremos de 
ver: como chegar?” (Diretor artístico e curador do Espaço MIRA, 45 anos) 
 O reconhecimento de constrangimentos externos que vão além do papel das 
Galerias MIRA volta a ser referido numa entrevista conjunta a dois artistas, que chegam 
a caraterizar não só estas galerias mas também outras instituições artísticas como 
“lugares de elite”, não pela sua atividade em si, mas pelas condicionantes de dimensão 
mais ampla, como sendo a ausência de uma articulação entre o sistema educativo e a 
arte/cultura que, inevitavelmente, limitam este tipo de práticas a determinados públicos.  
 “FT: Embora eles estejam ali naquela rua, tu raramente vês pessoas ali daquela rua a visitar a 
exposição. (…) Aquilo é sempre um lugar de uma elite, quer queiras quer não. (…) Eu trabalho 
[num museu de arte contemporânea] e tem um bairro social ao lado e se entrou lá uma vez uma 
senhora, é muito. Portanto, quer queiras quer não, são sempre barreiras. E tu até achas 
estranho se elas forem. 
 JB: Tanto estranhas tu como estranham elas, não lhes foi dito…é pela omissão. Porque se na 
escola houvesse contato, da mesma maneira que levam ao circo (…) se isso fizesse parte de um 
plano de educação, como tens de ler autores obrigatórios, se tivesses de ver uma exposição ou 
outra, ou de ir a um museu (…) se calhar isso mudaria talvez a postura da pessoa perante esses 
lugares.” (Artistas, 27 e 28 anos, sexo feminino e masculino) 
  Não obstante, para as pessoas que estão mais diretamente ligadas às Galerias 
MIRA, a perceção dessa realidade é distinta, e de forma subtil, entra-se já no segundo 
tópico de análise: a relação das Galerias MIRA com a comunidade envolvente. 
  Em primeiro lugar, a diretora deixa bem claro que não houve uma intenção 
declarada de “conquistar” a comunidade, de aliciá-la de forma a poderem assumir-se 
como instituição democratizada. Não deixa de existir uma preocupação assumida com 
os interesses das pessoas que habitam e frequentam a zona de Campanhã e Miraflor, no 
entanto, a estratégia adotada pelos diretores foi de cautela e não de intromissão; 
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privilegiando-se uma abordagem resguardada, deixando que fosse a comunidade, 
movida pela curiosidade, a “espreitar” o espaço.  
 “O processo tem sido lento mas tem sido mas consistente, devagar. Claro que se começa sempre 
pelos restaurantes, pelo tasco, pelo café, pelo Eusébio dos frangos, pela Rosa, pelos vizinhos do 
lado…Foram os nosso vizinhos do lado os primeiros a entrar no Espaço MIRA, quando foi da 
primeira exposição. (…) Portanto, sem forçar nada, a iniciativa não foi só nossa, foi deles 
também, e portanto nós pensamos que estamos a estabelecer aqui relações duradouras. (…) Não 
queremos ter aquela atitude paternalista, não. (…) Queremos fortalecer os laços com a 
comunidade, aceitando-a, ouvindo-a.” (Diretora das Galerias MIRA, 66 anos) 
 Ao longo dos últimos três  anos, foram vários os momentos de envolvimento 
com a comunidade: além de atividades pontuais, como sendo a construção das cascatas, 
as celebrações do São João ou do São Martinho, existem também projetos mais 
duradouros levados a cabo por grupos locais e que as Galerias MIRA acabam por 
acompanhar de perto, cedendo espaços, materiais e recursos humanos, e apoiando o 
desenvolvimento das causas – é o caso dos OUPA, da Associação Recreativa dos 
Malmequeres da Noêda ou do Deck9732 que, entre outros, não só favorecem da relação 
com os “MIRAS”, como acabam por produzir retornos indiretos, como o 
reconhecimento das galerias.  
 Ademais, é de ressalvar ainda o impacto das galerias na zona circundante: o 
fluxo constante de visitas funciona como impulso para novas e melhoradas dinâmicas, 
que vão desde o crescimento dos negócios locais, de entre os quais os cafés e 
mercearias, à própria renovação do ambiente da rua, que ao fim de vários anos viu 
recuperada a sua fachada. Mais importante ainda, há também a questão da 
desconstrução de preconceitos e estereótipos em relação a uma zona mais periférica da 
cidade do Porto – ambos os espaços mostram que Campanhã, mais do que lugar de 
                                                          
32 O Deck97, DJ, rapper e designer cujo estúdio se situa nos armazéns colados aos “MIRAS”, elaborou 
em conjunto com as galerias uma exposição sobre street art no Porto, realizada em maio de 2016, no 
MIRA FORUM. Os OUPA! (projeto musical de inclusão social promovido pelo Pelouro da Cultura da 
Câmara Municipal do Porto) favoreceu do apoio das Galerias MIRA na aquisição de material musical 
usado, e atuaram na exposição de street art já referida. Por fim, a Associação Recreativa dos 
Malmequeres da Noêda, uma associação cultural que resiste no tempo, é alvo da “mão” das Galerias 
MIRA num projeto ainda a ganhar contornos mas que pretende estudar e dar a conhecer a história desta 
associação. 
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passagem, é local para parar e ver o que por lá se faz, levando as pessoas a conhecer e a 
renovar as imagens que têm sobre a freguesia.  
 “Campanhã passa a estar associada a outros conceitos. Campanhã não é só um sítio de 
exclusão, ou não é só um sítio de passagem, ou não é periferia… Campanhã está muito próxima 
do centro, passam-se coisas em Campanhã! Portanto, as pessoas passam a vir para cá, obriga-
as a vir para cá e conhecer, portanto, vais desmistificando aos bocadinhos o que é que é a zona 
oriental do Porto.” (Assistente e produtora das Galerias MIRA, 26 anos) 
 Por fim, no que concerne à terceira dimensão em análise, relativa às 
estratégias de aproximação entre públicos e artistas nas Galerias MIRA, ressoa a ideia 
de uma prática assente, sobretudo, na “transparência”. Não existe uma intenção de 
“explicar” a arte aos públicos, nem tampouco de fazer uma “tradução” do trabalho dos 
criadores, tornando-o mais imediato e percetível para quem com ele contacta, porém, 
acredita-se que a chave está na contextualização, na tarefa de colocar ao dispor dos 
públicos as ferramentas necessárias à reflexão e problematização sobre o que é exposto. 
As conversas entre públicos e artistas, as visitas guiadas e a exibição online do processo 
de montagem, são apenas alguns exemplos da já referida “transparência” desejada no 
que diz respeito à prática artística. 
 Para os intermediários das Galerias MIRA, as estratégias supracitadas acabam 
por funcionar para ambas as partes em jogo: se por um lado, permitem orientar o 
contato dos públicos com a arte, balizando as suas expetativas e reflexões e dando-lhes 
acesso à visão do produtor, à forma como este pensou e idealizou a obra, desvendando 
parte dos seus significados e construções que de outro modo estariam inacessíveis; por 
outro lado, tendem a favorecer os artistas não somente em matéria de divulgação e 
reconhecimento mas também, e sobretudo, na desconstrução do seu trabalho como algo 
“fácil” e imediato. Ao partilharem os modos de conceção das obras, os artistas estão a 
partilhar também as dificuldades do percurso que leva até ao resultado final, 
desconstruindo a ideia da obra como produto acabado e reconhecendo-a como resultado 
de um processo de construção e significação. 
 “Essas conversas mostram até a complexidade da obra, porque muitas vezes nós olhamos para 
aquela parede e parece-nos só uns desenhos colados, quase “isto também eu”! Mas não! A 
conversa dá-lhe uma sustentabilidade, e por de trás daqueles desenhos pendurados, que podem 
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ser até com post-it, está uma ideia, está uma conceção, está um raciocínio, está uma visão. E 
nesse sentido, o artista só se engrandece quando fala sobre a sua obra, e os nossos artistas acho 
que já perceberam isso.” (Diretora das Galerias MIRA, 66 anos) 
  A par disso, há também o esforço para quebrar com o imaginário da arte 
sagrada e intocável – ela é para (e dos) públicos, para ser “usada” e explorada sem 
receios de intromissão e desconforto; e em última instância, sem descredibilizá-la, 
apela-se ao que de mais material nela existe para que se destruam as barreiras que ainda 
a separam de quem a vê.   
 “(…) Desconstruir a ideia de que toda a arte é assim muito escultórica e muito purista (…) o 
objetivo de perceber que pode-se tocar, de as pessoas não terem medo de tocar, de se 
aproximar…nós nunca colocámos, por exemplo, na nossa galeria, imposição de limites, por 
exemplo, no chão, tem de estar a um metro ou não se pode fotografar porque o flash pode 
potencialmente queimar a película…não existe! Portanto, desconstruir essa ideia purista, de 
glorificar a obra. Não é que lhe esteja a retirar valor mas não deixam de ser materiais, não 
deixam de ser construções.” (Assistente e produtora das Galerias MIRA, 26 anos) 
 As entrevistas realizadas a 6 artistas que expuseram nas Galerias MIRA dão 
também algumas pistas relevantes sobre o tema. A totalidade dos entrevistados 
considera que a arte não se constitui como uma leitura universal, e que são necessárias 
estratégias que “guiem” o contato dos públicos com as obras, permitindo-lhes enquadrar 
a experiência de visita. Todavia, a maioria salienta a importância de não “fechar a 
leitura”, de não ceder demasiada informação que possa, eventualmente, condicionar a 
interpretação dos públicos a um único ponto de vista. Colocar as fotografias da 
exposição antes de esta inaugurar, por exemplo, é uma das estratégias utilizadas pelos 
“MIRAS” que é encarada por pelo menos três entrevistados como prejudicial à 
experiência de visita, já que tende a revelar demasiado e a eliminar o fator surpresa.  
 Por seu turno, a demonstração do processo de montagem, as visitas guiadas e as 
conversas com os artistas são valorizadas como forma não só de fazer chegar aos 
públicos os fundamentos da obra em causa, e respetivas dificuldades/virtualidades do 
percurso até ao produto final, mas também, segundo uma entrevistada, potencia uma 
reflexão e um enriquecimento do trabalho do artista, já que, ao colocar a obra em 
confronto com outras perspetivas, ela própria sofre uma transformação, cedendo outros 
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pontos de vista que, devido à proximidade e familiaridade, o artista poderia não 
identificar.  
 “De repente as obras já não são aquilo que inicialmente eram (…) a partir do momento em que 
tu expões, de repente começas a ver outras leituras das coisas, e então falar sobre o trabalho já 
não é o trabalho em si, já é um discurso oral sobre o trabalho, ou escrever sobre o trabalho. O 
que não minimiza, amplia o próprio trabalho, era o que eu estava a dizer há bocado, tem a 
questão dessa relação com o público. Mas é um bom exercício para ti próprio (…) e a discussão 
que normalmente tens nas visitas, ou seja, os feedbacks, também te ajudam a ver a obra de 
maneira diferente.” (Artista, 41 anos, sexo feminino) 
  Acredita-se que o papel das instituições de intermediação marca todo o processo 
de criação, não de forma impositiva ou constrangedora, mas antes como um 
acompanhamento enriquecedor do próprio processo. Este “(…) apresenta-se não como 
um encadeamento linear (onde o intermediário intervém apenas na obra criada à saída 
do processo de produção (…) mas antes como um processo onde existem várias 
retroacções e determinações recíprocas num contexto onde os intermediários ganham 
uma crescente importância na configuração e definição do que é arte” (Madeira, 2000, 
p.4). Tendo isso presente, considera-se que as instituições intermediadoras, e esta em 
particular, representam uma figura-chave na modelação das representações dos públicos 
sobre a arte e a figura/profissão do artista, na medida em que são responsáveis pelo 
intercâmbio entre ambas as partes. 
3.2. Dos que passam aos que ficam – análise dos públicos das Galerias MIRA 
  Chegada a esta altura, dispõe-se de informação suficiente para passar das 
referências relativas aos públicos das Galerias MIRA como algo indiferenciado, a uma 
identificação concreta de quem são, afinal, estas pessoas que passam – e por vezes 
ficam – nos armazéns de Miraflor. Ademais, é também momento para deixar de lado a 
designação emprestada de “Galerias MIRA”, começando a adotar uma visão centrada 
em cada uma das partes que as fazem todo: a partir daqui, a análise irá assumir os 
contornos particulares de cada um dos armazéns principais, o Espaço MIRA e o MIRA 
FORUM, procurando-se perceber o que os separa e aproxima nas mais variadas 
dimensões de análise.   
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  A observação regular das dinâmicas que tomaram lugar em ambos os espaços 
durante cinco meses foi crucial para desenhar os contornos de algumas tendências 
relativas ao perfil e comportamento dos públicos, e que se encontram sintetizadas em 
anexo33.Relativamente ao perfil sociodemográfico, daquilo que é possível reter através 
da observação, denota-se um relativo equilíbrio em termos de género em ambos os 
espaços, com uma ligeira predominância do sexo masculino no MIRA FORUM. No que 
diz respeito à idade, as tendências são mais definidas, apontando para uma 
sobrerrepresentação de pessoas mais jovens no Espaço MIRA e de visitantes em faixas 
etárias mais elevadas no MIRA FORUM. A aplicação dos questionários permitiu 
confrontar estas tendências com a resposta efetiva dos públicos (Tabela 7.): 















                                                          
33 Consultar anexo 2.  
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 Do total de 91 questionários, 45 aplicados no Espaço MIRA e 46 no MIRA 
FORUM, sobressai uma ligeira predominância de visitantes do sexo feminino, que 
contabilizam um total de 56% no conjunto das Galerias MIRA, tendência essa mais 
visível no Espaço MIRA (62,2%) do que no MIRA FORUM (50%). Em relação à 
idade34, confirmam-se as conclusões preliminares das observações: o Espaço MIRA 
concentra mais de metade dos inquiridos (73,8%) nas categorias etárias até aos 35 anos, 
ao passo que o MIRA FORUM é caraterizado por visitantes de idades mais elevadas, 
nomeadamente dos 46 anos em diante (63,6%). 
 Por fim, no que diz respeito ao estado civil, e sem grandes surpresas devido à 
distribuição etária, a categoria mais representada no Espaço MIRA é a relativa à 
condição de solteiro(a), ao invés do MIRA FORUM, cuja maioria dos indivíduos são 
casados ou coabitam em regime de união de facto.  
 Os dados ilustram que a esmagadora maioria dos visitantes de ambas as galerias 
são de nacionalidade portuguesa (94,5%), existindo apenas quatro exceções: dois 
visitantes de nacionalidade brasileira e dois de nacionalidade ucraniana e francesa, 
respetivamente. De certa forma, isto reflete a ausência, por parte de ambas as galerias, 
de uma estratégia voltada para a captação/fidelização de públicos estrangeiros. A 
ausência de um site oficial, assim como a apresentação da informação sobre os espaços 
unicamente em português, são apenas alguns exemplos que demonstram essa orientação 
vocacionada maioritariamente para o público nacional. Todavia, é de frisar que existem 
atividades que primam pela tentativa (e concretização) da internacionalização como, por 
exemplo, o MIRA Mobile Prize e ainda a inclusão da galeria Espaço MIRA em roteiros 
de arte, como é o caso do Art Alibi. No entanto, há ainda que considerar a localização 
periférica dos “MIRAS”, que se afastam do centro da cidade e dos locais com maior 
concentração cultural, o que também pode influenciar os dados apresentados. 
 O Porto destaca-se com valores mais elevados no que diz respeito à área de 
residência (58,2% no conjunto de ambas as galerias), seguindo-se de Vila Nova de Gaia, 
com 12,1% e uma série de concelhos de entre os quais Matosinhos e Gondomar, com 
                                                          
34 De acordo com os valores apresentados no teste do Qui-quadrado (X2= 41,508 p <0,05), as variáveis 
“Idade” e “Galeria” estão estatisticamente relacionadas, apresentando uma correlação de elevada 
intensidade (Phi e V de Cramer = 0,695).  
 70 
percentagens residuais. As freguesias mais representadas situam-se na zona do Porto, de 
entre as quais Bonfim, Ramalde, Cedofeita e Sé do Porto. 
 Quando analisados os dados relativos ao grau de escolaridade dos inquiridos 
(Tabela 8.), é evidente a concentração nos escalões acima do ensino secundário, e com 
particular relevância, a categoria alusiva ao grau de licenciatura, que no conjunto das 
duas galerias reúne quase metade da totalidade das respostas (48,3%). 
















Os dados apresentados vão ao encontro das preposições teóricas exploradas no 
Capítulo 1, que cruzam a participação cultural com o capital escolar. Em “O amor pela 
arte”, Bourdieu e Darbel constatam que a frequência dos museus franceses tende a 
aumentar em proporção ao nível de instrução, que por sua vez, atua em paralelo com a 
influência familiar no despertar das práticas culturais. É a combinação desses dois 
elementos que permite arrecadar o capital cultural e, consequentemente, aquilo que os 
autores denominam de “competência artística”, uma série de códigos de leitura e 
estratégias de descodificação que tendem a favorecer uma maior familiarização com a 
fruição estética (2007, p. 72).  
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Apesar das caraterísticas distintas de ambos os espaços – nomeadamente a aposta 
do Espaço MIRA na Arte Contemporânea, mais concetual e simbólica, e o investimento 
do MIRA FORUM num tipo de arte mais próxima da realidade quotidiana – indiciarem 
uma possível distinção das “competências artísticas” dos seus públicos, a verdade é que 
a variação interna dos níveis de escolaridade não produz grandes conclusões, já que os 
resultados não deixam de ser influenciados pela faixa etária em que se encontram os 
inquiridos.  
Não obstante, os resultados alcançados nas entrevistas acrescem algumas 
conclusões no que diz respeito às áreas de formação dos públicos de ambas as galerias: 
as pessoas ligadas à instituição afirmam que o Espaço MIRA tende a captar a atenção de 
visitantes com alguma relação com o mundo da arte ou académico, pessoas que se 
movimentam no circuito artístico, e em particular na Arte Contemporânea, e cuja 
formação está, por norma, relacionada com áreas mais próximas da arte. O MIRA 
FORUM, por sua vez, na opinião dos galeristas, curador e assistente, atrai públicos mais 
diversificados do ponto de vista da formação:  
 “Eu diria que aqui no Espaço MIRA temos antes de mais nada as pessoas que são já utentes da 
chamada Arte Contemporânea. E no MIRA FORUM uma banda mais ampla, mais larga, mais 
variada, mais colorida, no sentido de ser uma grande variabilidade de idades, de formação, de 
gostos, de experiência, de registo” (Diretora das Galerias MIRA, 66 anos). 
 “Eu acho que as pessoas que visitam o FORUM têm mais backgrounds diferentes. (…) O 
público que vem visitar o Espaço MIRA vem exatamente porque vem aquele conferencista e vem 
aquele artista, e está a estudar e precisa do testemunho (…), devido aos artistas convidados e à 
programação, eu acho que tem um impacto muito local, muito com as comunidades académicas, 
portanto, com os professores, os alunos… muito direcionado para estudantes, críticos de arte” 
(Assistente e produtora das Galerias MIRA, 26 anos). 
Estas conclusões não podem ser dissociadas de um outro questionamento inicial 
da investigação – associado às tendências classistas dos visitantes – mas que se viu 
limitado perante a taxa de não resposta relativa às questões do perfil socioprofissional. 
Contudo, cinco meses de observação direta no terreno, aliada a conversas informais 
constantes (principalmente com os intermediários da organização), permitem uma 
aproximação à problemática, podendo afirmar-se, ainda que não com inteira segurança, 
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que os públicos do Espaço MIRA tendem a situar-se maioritariamente na Pequena 
Burguesia Intelectual e Científica e em alguns casos, na Burguesia Dirigente e/ou 
Profissional35. Já os do MIRA FORUM aparentam uma maior heterogeneidade, em 
parte devido ao caráter multifacetado da sua programação. É de ressalvar que essa 
tendência é extensível a todos os entrevistados, tanto intermediários como artistas, 
sendo que neste último caso, a articulação da profissão na área das artes com outras 
ocupações, não implica que esta não seja percecionada como profissão principal, o que 
os coloca, à partida, na Pequena Burguesia Intelectual e Científica. 
 Retomando a caraterização sociodemográfica dos públicos, no que concerne à 
condição perante o trabalho dos inquiridos (Tabela 9.)36 é também percetível a 
interferência da variável “idade”: no Espaço MIRA, mais de metade dos respondentes 
(55%) situa-se nas categorias respeitantes à condição de estudante ou trabalhador-
estudante, ao passo que no MIRA FORUM a maioria exerce profissão a tempo inteiro, 
ressalvando-se ainda um valor significativo (17,8%) de reformados.  
Elaborada a uma breve caraterização de quem visita as Galerias MIRA, importa 
agora passar a uma análise da relação desses públicos com a instituição, procurando 
traçar as principais tendências de fidelização, motivação e satisfação inerentes à sua 
visita. De acordo com os dados sintetizados na Tabela 1037, a maioria dos respondentes 
(56%) já visitou as Galerias MIRA em momentos anteriores ao inquérito por 
questionário, contudo, uma análise comparativa revela que o Espaço MIRA apresenta 
uma ligeira predominância de públicos “estreantes” (Gomes et al, 2000, p. 92), ao que 
passo que o MIRA FORUM concentra mais de metade dos inquiridos (67,4%) na opção 
contrária.  
Cerca de 41% dos 51 inquiridos que responderam negativamente na questão 
anterior, afirmam deslocar-se aos armazéns de Miraflor “uma vez por mês”, o que pode 
ser justificado pela duração das exposições, uma vez que em ambos espaços estas 
ocorrem mensalmente. Todavia, quando analisados os dados relativos a cada uma das 
duas galerias, é possível verificar que os inquiridos tendem a visitar o MIRA FORUM 
                                                          
35 Consultar anexo 1. 
 
36 Consultar Tabela 9. no anexo 8.  
 
37 Consultar Tabela 10. no anexo  9. 
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com mais regularidade do que o Espaço MIRA. No Espaço MIRA, cerca de 40% dos 
respondentes declaram visitar uma vez por mês a galeria, aquando das inaugurações, e 
35% selecionaram a opção “Pontualmente para um evento específico“, o que indicia 
uma certa tendência para a procura pela novidade. Ademais, há que salientar que a 
regularidade dos eventos do Espaço MIRA é menor que a do MIRA FORUM, o que 
justifica a ausência de respostas na categoria “uma vez por semana” no primeiro caso. 
Já o MIRA FORUM apresenta uma tendência distinta, pois embora a categoria mais 
representada continue a ser “uma vez por mês”, 25,8% dos inquiridos afirmam visitar 
esta galeria mais do que duas vezes por mês, o que ilustra uma fidelização mais regular 
em consequência da intensidade da programação, geralmente semanal, aliada a uma 
vocação mais convivial e recreativa do espaço.  
Dos 42 respondentes à questão “Há quanto tempo conhece/visita as Galerias 
MIRA?”, 73,8% afirmam conhecer e visitar o espaço desde a sua abertura em 2013, o 
que demonstra que os públicos de ambos os espaços acompanharam o crescimento da 
instituição. Essa constatação permite desde já antever a relação de grande proximidade 
existente entre ambas as partes, fundada em redes de sociabilidade intensas, 
caraterísticas de uma organização informal. Este facto pode também ser explicado pelo 
contexto de surgimento das Galerias MIRA e da sua ligação a grupos informais de 
fotografia mesmo antes da abertura.  
 Quando questionados sobre o meio através do qual tiveram conhecimento da 
existência das Galerias MIRA (Tabela 11.)38, 63,7% do total de inquiridos evocou as 
redes de sociabilidade (familiares/amigos/conhecidos) como opção. As redes sociais 
online apresentam-se como segunda via de contato com as Galerias (16,5%), o que 
reflete o trabalho desenvolvido nas páginas oficiais do Facebook do Espaço MIRA e 
MIRA FORUM. A ausência de respostas na categoria referente às newsletters pode 
justificar-se com os próprios objetivos das Galerias MIRA na captação de públicos: 
 “As pessoas têm de passar primeiro cá, tem de haver primeiro quase um primeiro contacto deles 
ou um interesse deles para depois nós conseguirmos fidelizar. E depois a partir daí nós 
fidelizamos com Facebook, newsletters…” (Assistente e produtora das “Galerias MIRA”, 26 
anos). 
                                                          
38 Consultar Tabela 11. no anexo 10. 
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Ainda nesta questão, há que atentar no valor referente aos inquiridos que tiveram 
conhecimento dos “MIRAS” através da faculdade, nomeadamente no Espaço MIRA 
(13,3%), uma vez que a aplicação de alguns dos questionários nesta galeria foi realizada 
em contexto de visita de estudo. 
No que diz respeito às motivações dos inquiridos (Tabela 12.), medidas pela 
variável “razões da visita”, percebe-se que existem algumas diferenças relevantes entre 
os “MIRAS”: na sequência de algumas das conclusões que haviam sido referidas 
anteriormente, 42,2% dos visitantes do Espaço MIRA selecionaram a opção 
“Curiosidade” como motivo para a visita, sendo apenas ultrapassada pela categoria 
“Interesse pela arte/cultura”, cujo valor é o mais elevado em ambas as galerias (80,2% 
do total de inquiridos). No MIRA FORUM, ao invés, assiste-se a uma maior 
predisposição para o convívio e para a fruição de momentos de lazer, já que 45,7% e 
17,4% dos inquiridos desta galeria selecionaram as respetivas alíneas.  















As entrevistas vêm reforçar estes dados, já que segundo a produtora e assistente 
das “Galerias MIRA:  
 “As pessoas que visitam o FORUM (…) podem não ter um propósito muito focado (…) não é 
que a atividade do MIRA FORUM seja mais “entertainer” (…) é realmente interessante e 
debatem-se uma série de temas, mas se calhar por ser mais (…) uma cultura geral (…) dá para 
todos os gostos. (…) Acho que o público [do Espaço MIRA] que nos visitava, vinha porque 
queria aquilo, aquele produto em particular” (Produtora e assistente das Galerias MIRA, 26 
anos).  
Na sua opinião, o Espaço MIRA tende a captar a atenção de visitantes com 
interesses específicos, seja nas manifestações artísticas, nos artistas ou nos temas em 
discussão, que se dirigem propositadamente às galerias para aquela exposição ou 
atividade em particular. O MIRA FORUM, por sua vez, atrai públicos cujo 
envolvimento com a galeria em causa é mais “íntimo”, com uma relação direta aos 
propósitos de convívio e lazer.  
 “No FORUM é uma coisa inacreditável, porque as pessoas vestem a camisola!” (Produtora e 
assistente das “Galerias MIRA”, 26 anos) 
 “(…) Tem sido muito bom porque tem criado um ambiente de interação entre as pessoas o que 
faz com que muitas pessoas se tenham tornado amigas por se terem encontrado no MIRA.” 
(Diretora das “Galerias MIRA”, 66 anos) 
Ainda neste tópico, há que fazer a ressalva dos valores apresentados nas 
categorias alusivas à ligação familiar/de amizade com os galeristas/curadores e com 
artistas/conferencistas: no Espaço MIRA, a primeira alínea conta com um total de 20% 
dos entrevistados e a segunda com 17,8%; já no MIRA FORUM, a expressão dos 
valores é significativamente mais elevada, contando com 52,2% dos 46 inquiridos no 
primeiro caso, e 26,1% no relativo à ligação familiar/de amizade com artistas e 
conferencistas. Tratam-se de valores bastante elevados, especialmente no MIRA 
FORUM, que ilustram o caráter informal e quase “familiar” da organização em causa. 
A observação direta regular dos eventos de ambas as galerias ilustra precisamente 
esta questão, apontando para algumas nuances no interior de cada espaço:  
 “[No Espaço MIRA] com exceção de um grupo relativamente estável de visitantes regulares 
com quem [os galeristas] tendem a manter um convívio mais íntimo e pessoal, a interação com 
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os demais [visitantes] é breve e pontual, tomando lugar no início da atividade e, posteriormente, 
à ida embora. Com o curador, por sua vez, a interação prolonga-se durante longos períodos de 
tempo, conversando, essencialmente, sobre temas ligados ao universo artístico (...) [No MIRA 
FORUM] a relação entre os públicos e galeristas assume uma natureza muito mais intensa e 
familiar do que aquela que se experiencia no Espaço MIRA. As pessoas não só cumprimentam 
os diretores à chegada como permanecem a conversar com eles por longos períodos de tempo, 
sobre temas que nem sempre têm diretamente que ver com a exposição em causa. (...) A 
interação entre galeristas e públicos, nestes casos, é mais assente numa vertente convivial do 
que circunstancial e além disso é mais física: há uma maior predisposição para o toque, 
incluindo até abraços. As interações entre públicos e curadores, no MIRA FORUM, tendem a 
ser mais reduzidas, devido ao facto de se tratarem de curadores “externos”, isto é, que não 
estão ligados à galeria de forma regular.” (Excerto da grelha de síntese de observação direta39)  
Por fim, ainda no que concerne às motivações dos visitantes, salienta-se um 
fenómeno identificado não somente através da observação direta dos eventos realizados 
nas Galerias MIRA, mas também através das entrevistas realizadas aos intermediários: a 
tendência para uma “contaminação” da experiência de visita, em parte provocada pela 
proximidade espacial de ambas as galerias. 
  “(...) Alguns dos visitantes que se encontram no interior, sobretudo os mais velhos, começam a 
dirigir-se para a galeria ao lado, onde terá lugar a apresentação de um livro infantil. É curioso 
referir que, ao longo da tarde, várias foram as pessoas a confundir os dois eventos, o que fez 
com que mesmo aquelas que pretendiam apenas estar presentes no lançamento do livro 
acabassem por visitar também a exposição.” (Excerto da observação nº 5, 13 de fevereiro de 
201640)  
Quando analisados os valores referentes ao grau de satisfação (Tabela 13.)41 face a 
um conjunto de indicadores relativos aos serviços/programação das Galerias MIRA, a 
maioria dos inquiridos tende a situar-se nas categorias de “Satisfeito” e “Muito 
Satisfeito”. Existem alguns valores residuais nas categorias opostas, sendo que podem 
estar associados à não-participação em algumas das atividades, como é o caso dos 
workshops ou das atividades comemorativas, e nesses casos, é também justificado o 
elevado número de respostas ausentes, ou da opção pela categoria “Nem satisfeito/nem 
                                                          
39 Consultar anexo 2. 
 
40 Consultar anexo 2.5. 
 
41 Consultar Tabela 13. no anexo 11. 
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insatisfeito”. Note-se que a percentagem elevada de satisfação dos inquiridos pode 
também sofrer influência das relações de parentesco/amizade com os galeristas, 
curadores, ou até mesmo com os artistas. 
Numa tentativa de compreender o posicionamento dos inquiridos em relação ao 
impacto das Galerias MIRA numa série de dimensões, elaborou-se uma escala de 
concordância face a oito afirmações (Tabela 14.)42. Para os inquiridos de ambos os 
espaços é unânime que as Galerias MIRA representam um veículo de desenvolvimento 
e promoção artístico-cultural a nível local, regional e nacional, dado que, na sua 
maioria, concordam parcial ou totalmente com as afirmações que remetem para esta 
premissa. Apesar disso, é de ressalvar que a afirmação relativa à contribuição das 
Galerias MIRA para o desenvolvimento do comércio local é aquela que contabiliza 
valores mais baixos na categoria “Concordo totalmente” (33,3% no Espaço MIRA e 
48,9% no MIRA FORUM), aliada a percentagem significativa na posição intermédia de 
“Nem concordo/Nem discordo”.  
No que concerne ao papel das Galerias MIRA como instituição mediadora, 
nomeadamente no aumento da acessibilidade à arte e à cultura, no estreitamento de 
laços com a comunidade e diferentes gerações, e ainda na aproximação entre artistas e 
públicos, a maioria dos inquiridos volta a posicionar-se favoravelmente, reconhecendo o 
contributo do Espaço MIRA e do MIRA FORUM nestes domínios. Com exceção da 
alínea relativa ao estreitamento dos laços com a comunidade, que apresenta valores 
mais dispersos no Espaço MIRA, as restantes categorias concentram mais de metade 
dos inquiridos na opção “Concordo totalmente”, tendência que se verifica tanto no 
Espaço MIRA como no MIRA FORUM.  
Traçada uma tendência geral da forma como os visitantes das Galerias MIRA se 
relacionam com a referida instituição, avança-se agora com uma auscultação das 
representações dos públicos do Espaço MIRA e MIRA FORUM sobre a arte e a 
profissão/figura do artista. 
De entre um conjunto de opções relativas à questão “Na sua opinião, para que 
                                                          
42 Consultar Tabela 14. no anexo 12. 
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serve a arte?” (Tabela 15.)43 é possível concluir que não existem diferenças 
significativas entre ambos os espaços, o que não impede algumas reflexões sobre os 
resultados apresentados. As opções selecionadas para a questão, inspiradas no estudo 
realizado por Machado Pais (1995), podem ser agrupadas em duas posições distintas, 
senão mesmo contraditórias, face ao tema em questão: as opções alusivas à arte como 
representação da realidade, meio intervenção, crítica social/política e ainda meio de 
comunicação (“Transmitir ideias”), podem associadas a uma visão pragmática e 
instrumental da arte, essencialmente focada na arte como praxis, como veículo 
privilegiado de interpretação e transformação do mundo. Por outro lado, as alíneas 
relativas à arte como meio de transmissão de sentimentos e emoções, de fuga da 
realidade e de expressão do “eu”, remetem para uma visão mais romantizada e 
individualizada da arte, mais conectada com o princípio da inutilidade e com a 
convicção de que é quase contra natura atribuir funções a algo que carece de uma 
funcionalidade prática (Martinho, 2003, 51). 
De acordo com os dados, no conjunto das galerias, as alíneas mais selecionadas 
foram “Transmitir sensações/emoções” (69,7%) e “Intervir socialmente” (62,9%) 
seguindo-se da opção “Transmitir ideias”, com cerca de 51,7% dos inquiridos de ambos 
os espaços, e “Expressar o “eu””, com 38,2%. Considerando o que foi referido acima, é 
visível uma tendência híbrida no posicionamento face ao tema, que combina perspetivas 
instrumentais e pragmáticas da arte com uma herança romântica associada aos seus 
propósitos.  
Esse hibridismo está também presente na questão relativa às fronteiras da arte 
(Tabela 16.)44: de 20 opções disponíveis, os inquiridos selecionaram aquelas que 
consideram ser manifestações artísticas, chegando-se à conclusão que, mais uma vez, 
não se assistem a diferenças significativas entre o MIRA FORUM e o Espaço MIRA. 
Áreas como a pintura, a fotografia, o cinema, a música e o teatro contabilizam 
percentagens próximas dos 100%, por seu turno, as opções com menos expressão são a 
maquilhagem/cabeleireiro e a jardinagem, com 41,6% e 46,1%, respetivamente, 
                                                          
43 Consultar Tabela 15. no anexo 13. 
 
44 Consultar Tabela 16. no anexo 14. 
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seguidas de áreas como a publicidade (50,6%), culinária (55,1%) e tatuagens/piercings 
(56,2%). Não obstante, há que considerar que mais de metade dos 90 inquiridos que 
responderam a esta questão, consideram, por exemplo, a fotografia mobile como uma 
manifestação artística (69,7%), assim como o design, que chega aos 80,9%, valores que 
apontam para uma crescente diluição entre a chamada “arte pura” e a “arte aplicada” 
(Munari, 2004, p. 33), da qual fazem parte manifestações artísticas que são 
tradicionalmente associadas ao domínio mais comercial. 
Com recurso a uma escala de concordância, procurou-se perceber o 
posicionamento dos inquiridos em relação a uma série de afirmações relacionadas com 
as representações sobre a figura/profissão do artista (Tabela 17.)45. Tanto no Espaço 
MIRA como no MIRA FORUM, assiste-se uma grande dispersão das respostas, o que 
indicia que as posições adotadas face ao tema não são lineares, isto é, não existe nem 
uma visão inteiramente romantizada da profissão/figura do artista, nem uma negação 
completa dessa noção. Todavia, no Espaço MIRA, aliada a uma concentração 
expressiva das respostas na alínea intermédia (“Nem concordo/Nem discordo”), há uma 
tendência para os inquiridos se situarem nas categorias “Discordo totalmente” e 
“Discordo parcialmente”.  
No MIRA FORUM, por seu turno, a dispersão dos valores é mais elevada, o que 
acentua a combinação entre representações sedimentadas no imaginário “estilo de vida 
do artista”, e uma crescente abertura a novas formas de percecionar esta 
profissão/ocupação. Perante afirmações como “Os artistas dão maior importância à 
emoção e ao sentimento do que à razão”, a maioria dos inquiridos do MIRA FORUM 
concordam parcial ou totalmente (37% e 19,6%, respetivamente), contudo, face à alínea 
“Os artistas valorizam menos a dimensão monetária do trabalho”, por exemplo, o 
número de inquiridos que discorda - total ou parcialmente - é superior ao dos que se 
posicionam favoravelmente perante essa premissa. Perante tais valores, mais uma vez, é 
de evidenciar uma propensão para a “contaminação” das representações sobre o tema, já 
que “em vez de um retrato padronizado, depara-se pois um quadro aberto, habitado por 
figuras que sobre um pano de fundo comum (o legado artístico) constroem diversas 
                                                          
45 Consultar Tabela 17. no anexo 15. 
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configurações identitárias” (Martinho, 2003, p. 47).  
As mesmas conclusões podem ser aplicadas à análise dos parâmetros que os 
inquiridos declaram como indispensáveis à prática da profissão artística (Tabela 18.).  
Tabela 18. Distribuição dos inquiridos por galeria e por posicionamento face aos 














Mais uma vez, as diferenças entre o Espaço MIRA e o MIRA FORUM não são 
suficientemente relevantes para justificar uma análise comparativa, contudo, os valores 
das Galerias MIRA em conjunto apontam para o “Talento” como opção mais 
selecionada, com 54,9% dos inquiridos de ambas as galerias, seguido da inspiração, que 
perfaz 52,7% do total. É notório o peso da herança romântica nestas representações 
sobre a prática artística, com a perpetuação da crença da interferência de subjetividades 
como o dom ou a vocação no despertar e consolidar das trajetórias nestas áreas. Apesar 
disso, os valores apresentados em itens como a “Técnica” ou a “Formação” – 37,4% e 
41,8% dos inquiridos, respetivamente – aludem a um hibridismo das posições, que se 
por um lado conserva o imaginário do artista espontâneo, cuja criação se deve a acasos 
transcendentes, por outro, reconhece cada vez mais a vertente profissionalizante da arte, 
sujeita “(…) a exigências em termos de competências e qualificações específicas (…) 
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[que] pressupõem uma credenciação institucional prévia, cada vez mais dependente das 
escolas integradas no sistema de ensino artístico” (Ferreira, 2003, p. 154). 
O facto de quase metade dos inquiridos ter selecionado a opção “Formação”, 
indicia a quebra com uma visão do “criador” em contradição com a aprendizagem e a 
prática, a par do distanciamento crescente do ideário do artista como autodidata 
resistente aos “grilhões” do ensino. Num momento de hipervalorização da formação e 
qualificação na transversalidade das áreas, a arte não fica à margem, e cada vez mais o 
sistema de ensino (nas suas variadas modalidades) é visto como elemento de creditação 
de competências, nomeadamente artísticas (Ferreira, 2003). 
Nesta linha de pensamento, também os 15,4% do total de indivíduos que 
selecionaram a opção “Rede de contactos” merecem ser alvo de uma breve reflexão, já 
que sustentam a crescente expressão de uma visão socializada do artista. A imagem do 
génio isolado e incompreendido é suplantada, embora não inteiramente, pelo 
reconhecimento “da dimensão social e empresarial” da profissão do artista (Ferreira, 
2003, p. 158), que surge dominada por uma receita até então condenada na arte: 
elementos como a estratégia, a gestão, o projeto, o marketing e a comunicação 
manifestam-se numa combinação desafiante com elementos mais expressivos, 
caraterísticos da área em questão, e que se traduz, em última instância, na 
interpenetração de competências tradicionalmente evocadas na arte, com outras tantas 
valorizadas no mundo empresarial e comercial. Neste caso, a rede de contactos 
apresenta-se como parte integrante do caráter estratégico das profissões na arte, 
sustentada em competências comunicacionais, que de resto foram evocadas por 10,7% 
dos inquiridos na questão aberta relativa às principais caraterísticas do artista (Tabela 
19.)46. 
Conquanto a resposta anterior tenha revelado a tendência para a contaminação de 
posições – ora mais subjetivas, ora mais objetivas – em relação às profissões na área das 
artes, esta questão demarca-se desse pendor matizado para evidenciar uma inclinação 
mais clara para as posições romantizadas sobre o ser-se artista. Os valores mais 
elevados encontram-se nas categorias “Sensibilidade” (42,7%), “Criatividade/inovação” 
                                                          
46 Consultar Tabela 19. no anexo 16.  
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(40,0%) e “Diferença/originalidade” (33,3%), que quando combinados com os números 
menos significativos em alíneas como, por exemplo, “Negação das convenções sociais” 
(18,7%) ou “Inquietação” (20%), levam a considerar uma certa contradição nas 
posições assumidas anteriormente em favor de uma rejeição de um “estilo de vida” do 
artista. Todavia, embora pouco significativas, existem referências ao “Espírito crítico” 
(14,7%), à “Capacidade interventiva” (6,7%), e à já referida capacidade de 
comunicação, que são indicativas de uma visão mais pragmática desta 
ocupação/profissão. É de ressalvar que o número de não respostas a esta questão é 
bastante elevado (16), em parte devido ao facto de ser uma pergunta aberta.  
Por fim, ainda neste tópico, mediu-se o posicionamento dos inquiridos face à 
definição da arte através de uma pergunta aberta (Figura 5.).  
Figura 5. Distribuição (%) dos inquiridos por galeria e por posicionamento face à 
















A maioria dos respondentes abordou a arte como “Meio expressão/exteriorização” 
(35% no Espaço MIRA e 30,2% no MIRA FORUM), que se por um lado por ser lida na 
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esteira da visão romantizada, da arte como o “escoar de ideias e de emoções não 
difundíveis por outra via” (Martinho, 2003, p.64), por outro, pode também traduzir 
pontos de vista mais pragmáticos sobre o tema, relacionados com a arte como meio de 
comunicação, como canal de transmissão de uma mensagem. 
Também a noção da arte como algo “transcendente” reúne valores consideráveis 
em ambas as galerias, no entanto, as percentagens apresentadas encontram-se bastante 
próximas das relativas à definição de arte como “uma interpretação da realidade”, o que 
mais uma vez aponta para a combinação matizada das visões sobre o tema. A categoria 
“Não tem descrição” é também expressiva nas duas galerias, o que não deixa de estar 
relacionado com o princípio de que “definir é limitar”: a ideia de que a arte está além de 
qualquer explicação, ainda inibe uma incursão reflexiva a uma questão que é 
frequentemente encarada como complexa e inoportuna (Martinho, 2003, p. 48).  
Chegada esta altura é pertinente recordar que os públicos das Galerias MIRA não 
se esgotam na dimensão real de ambos os espaços – eles estão também no universo do 
virtual, mais designadamente no Facebook, nas páginas oficiais de ambas as galerias e 
nos grupos informais. Tratam-se de duas modalidades de divulgação e interação com a 
comunidade virtual bastante distintas e que coexistem porque dão resposta a propósitos 
diferenciados. Os grupos foram criados aquando a abertura do espaço, mas a 
necessidade de um “lugar” mais institucional, capaz de servir de rosto a possíveis 
parcerias e que disponibilizasse também a consulta de estatísticas, levou a que, 
posteriormente, se criassem as páginas oficiais. 
De acordo com a assistente e produtora da instituição, existem algumas diferenças 
relevantes entre as páginas e os grupos: as primeiras assumem um caráter oficial e 
institucional, onde a informação disponibilizada (apenas por pessoas ligadas à galeria) é 
mais formal, burocrática e estandardizada, funcionando como reflexo do Espaço MIRA 
e MIRA FORUM enquanto marca. Ao invés, os grupos são uma verdadeira “mesa 
redonda”, onde qualquer um pode publicar o que achar pertinente, o que faz com que 
públicos, artistas e intermediários interajam de forma mais liberta e pessoal. 
 “Na página (…) é uma marca que está a comunicar, e no grupo são pessoas (…) eu tenho de 
separar as duas coisas. Eu ao publicar [no grupo] já posso colocar adjetivos, já posso colocar 
emoção, já só não digo “esteve muita gente”, mas digo “esteve muita gente, caramba, que 
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espetáculo! (…) As mesmas pessoas que têm “like” na página e que aderiram ao grupo, reagem 
ao grupo e não reagem á página, muitas das vezes. Não sei, é um espaço de conforto.” 
(Assistente e produtora das Galerias MIRA, 26 anos). 
Uma análise rápida aos públicos de ambas as páginas permite perceber que, 
durante o período de estágio (9 de novembro de 2015 e 1 de abril de 2016) o número de 
pessoas a “gostar” da página aumentou exponencialmente47. A maioria dos “visitantes” 
virtuais do Espaço MIRA são mulheres (57%), e tendem a concentrar-se nas faixas 
etárias entre os 25 e os 44 anos (55% do total). No que diz respeito à localização dos 
públicos virtuais desta galeria, é o território nacional que se destaca com 5745 pessoas, 
seguindo-se do Brasil e Espanha. Com valores menos expressivos encontram-se a 
Letónia, o Catar, ou a Correia do Sul com 2 pessoas em cada um dos casos. Quando 
analisados os valores por cidade, é o Porto que assume o primeiro lugar, com uma 
distância expressiva de Lisboa, Vila Nova de Gaia e Matosinhos.  
Na página do MIRA FORUM as mulheres voltam a ser o género mais 
significativo, com um total de 58%, porém, no que concerne à distribuição etária, esta 
encontra-se mais dispersa: conquanto as faixas etárias entre os 25-34 anos e os 35-44 
anos sejam as mais representativas, com 45% no conjunto, as faixas etárias que vão dos 
45 aos 64 anos apresentam um valor igualmente significativo (35%). É também de 
ressalvar os 9% da categoria acima dos 65 anos. Com ligeiras variações, nomeadamente 
na ordem de representação das cidades de onde provêm os públicos virtuais, as 
tendências relativas à localização dos mesmos mantêm-se semelhantes.  
 Perante esta breve análise, fica presente a importância que os “MIRAS”, e 
especialmente o MIRA FORUM, concedem à interação com a comunidade virtual, o 
que é visível não só através das páginas e grupos de ambas as galerias, mas também do 
envolvimento com outros grupos do domínio virtual, como é o caso do Eyeem Porto ou 
o PORTO Photography. Essa ligação acaba por se transportar também para o mundo 
real através dos meet ups e das visitas às galerias. 
                                                          
47 De 5160 “likes” a 9 de novembro de 2015, o Espaço MIRA passou para 6030, ao passo que o MIRA 
FORUM contava com 1115 no início do referido período de tempo e contabilizava um total de 1816 no 
começo do mês de abril. É de referir que a página do MIRA FORUM foi criada mais tarde e que embora 
seja utilizada, é no grupo informal dessa galeria que a comunicação se desenvolve mais frequentemente. 
No mês de agosto de 2016, o grupo informal do MIRA FORUM contava com 3868 membros.  
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  “É um fenómeno muito engraçado porque na altura em que dizem que as redes sociais afastam 
as pessoas a minha conceção é completamente diferente. Eu acho que as redes sociais 
aproximam as pessoas.” (Diretora das Galerias MIRA, 66 anos) 
Quer no domínio virtual, quer real, comprova-se a ideia lançada anteriormente de 
que as Galerias MIRA se assumem como espaço de convívio mas também de 
aprendizagem, reunindo públicos com propósitos diferenciados que, no entanto, acabam 
por usufruir da “contaminação” das experiências promovidas por cada um dos espaços. 
Esse modo de utilização das Galerias é produto e produtor de determinadas motivações 
e perfis de fidelização dos visitantes, e após este subcapítulo dedicado à análise das 
principais tendências nesses domínios, é possível confirmar que estamos perante três 
tipos-ideais de públicos visitantes: os Curiosos, os Afetivos e os Especializados. Estas 
conclusões serão exploradas posteriormente no capítulo dedicado às considerações 
finais. 
3.3. Pelo atelier a dentro – representações dos artistas das Galerias MIRA 
  Após a referência sucessiva à figura do artista e às representações que lhes estão 
associadas, o presente capítulo surge como momento propício à reflexão em primeira 
pessoa sobre o tema em causa. Com base nas entrevistas realizadas a um conjunto de 6 
artistas que expuseram nas Galerias MIRA48, desvendam-se aqui algumas das principais 
perceções que estes constroem em torno dessa condição, nomeadamente em três grandes 
dimensões: o processo de socialização para as artes, as representações sobre a prática e 
identidade artística, e ainda a visão sobre a arte em Portugal.  
 No que concerne ao primeiro ponto, com exceção de um caso, há uma rejeição 
generalizada do inatismo na emergência das “vocações” artísticas. A ideia de uma 
aptidão inata e exclusiva é suplantada pela consciência de influências mais ou menos 
diretas no despertar progressivo de um interesse: cinco dos seis entrevistados recordam 
momentos ou personalidades que consideram ter conduzido à prática artística e até 
mesmo a entrevistada que assume uma posição mais naturalizada sobre o tema, acaba 
por reconhecer a influência de fatores externos, ainda que não os assuma como 
                                                          
48 Consultar anexo 6. 
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determinantes naquilo que considera uma tendência natural. Perante esta erradicação 
dos fatores justificativos mais essencialistas, quais são, afinal, os elementos 
determinantes no despertar da “vocação” artística dos entrevistados?  
 A família, enquanto instância de socialização primária por excelência, é evocada 
pela teoria como um dos principais veículos favoráveis ao impulso do interesse pelas 
artes, já que “(...) quando o capital cultural se encontra suficientemente estruturado no 
interior das famílias, o estímulo à prática artística dos seus descendentes é mais 
facilmente concedido” (Ferreira, 1995, p. 108). Porém, com exceção de uma artista que 
assume reconhecidamente a influência dos pais na sua socialização para as artes, os 
demais entrevistados negam o mesmo cenário propício ao despoletar desse interesse, 
acabando por encontrá-lo através dos mais variados meios – seja através do contacto, 
por meio do trabalho, com uma escola de artes; através de uma viagem com a 
namorada; ou até pelo acesso a material fotográfico do avô.  
 Apenas um dos entrevistados confessa ter-se visto confrontado com o 
impedimento declarado por parte da família aquando a escolha do percurso artístico. A 
entrada numa escola de artes na condição de trabalhador e não de aluno, que 
consequentemente potenciou o contato com pessoas ligadas à área, funcionou, na sua 
opinião, como rastilho para a “vocação”, que culminou com a sua ingressão no curso de 
fotografia. A contrariedade da família, porém, levou a que tivesse de tomar a decisão de 
traçar esse percurso sozinho, pois de outro modo, e nas suas palavras, ver-se-ia impelido 
a escolher o caminho dito “normal”: 
 “Eu tive de soltar fora da família. Isso foi assim uma opção radical mesmo, porque a família 
pura e simplesmente não acreditava. Portanto, eu tinha duas hipóteses, ou andava para a frente 
e tinha que soltar, ou teria que ficar e seguir normal, o clássico. (…) Supostamente, a família 
quer o teu melhor e quer acreditar que os filhos, neste caso, tenham um futuro melhor do que os 
deles (…) De um momento para o outro ter um filho a dizer que “vou ser pintor ou vou ser 
desenhador” (…) o que acontece é “e para que é que isso serve? Vais pintar o quê? As 
paredes?” (Fotojornalista, 48 anos, sexo masculino)  
 Nos demais casos, apesar de não existir um impedimento real por parte da 
família, a maioria dos entrevistados refere a existência de certas reservas em relação à 
escolha pelo percurso artístico: a instabilidade e precariedade associadas à área em 
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questão, acabam por estar na origem da postura reticente e defensiva dos pais, que 
embora não se consubstancie numa oposição declarada, conflui naquilo que Vitor 
Ferreira denomina de presença desencorajadora (1995, p. 115).  
 A par da família, a escola é considerada um meio privilegiado de socialização, 
todavia, nos casos entrevistados, a escola enquanto instituição não só não é vista como 
um elemento decisivo na emergência do interesse pelas artes, como chega mesmo a ser 
referenciada como fator de inibição por um dos entrevistados, que recorda o modelo 
tradicional de ensino primário no qual as artes são relegadas para segundo plano perante 
a hipervalorização de disciplinas nucleares como a matemática ou o português. Não 
obstante, quase todos os entrevistados salientam a importância de um 
professor/formador no consolidar do interesse pelas artes, que tende a funcionar como 
personalidade de reforço no percurso escolhido. O papel dos grupos de pares ou das/os 
namoradas/os, assim como de personalidades reconhecidas na área de interesse, são 
também meios de influência referenciados nas entrevistas realizadas.  
 No fundo, o que se conclui neste primeiro tópico, é a crescente diluição da 
crença no dom e na vocação inata para as artes, em detrimento do reconhecimento disso 
como uma opção influenciada por elementos que funcionam como impulso ao cultivo 
de um interesse. Ademais, as entrevistas vão ao encontro da perda de autoridade 
familiar na modelação e inculcação dos interesses e ambições: segundo Ferreira, até 
então, era a família que detinha o monopólio da familiarização para as artes, porém, 
com o passar do tempo, multiplicaram-se as instâncias extra-familiares de incentivo e 
influência ao desenvolvimento do interesse pela área (Ferreira, 1995, p. 146).  
 Passando agora para o segundo vetor em análise, respeitante às perceções dos 
artistas entrevistados sobre a arte e a profissão/figura do artista, assiste-se a uma 
hesitação generalizada perante a pergunta relativa à definição de arte. Mais uma vez, a 
herança do culto da arte como algo imaculado e intocável pela racionalidade é fator de 
uma inibição explicativa.  
 “Isso é uma daquelas perguntas que não se faz. Eu tive 16 anos no politécnico e esta era a 
pergunta que eu dizia para os alunos nunca fazerem.” (Artista, 67 anos, sexo masculino) 
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 Não obstante, ultrapassado o impacto inicial da pergunta, cinco dos 
entrevistados procuram fazer uma aproximação mais ou menos fundamentada ao 
conceito. A maioria dos entrevistados acaba por confluir na ideia de que tudo pode ser 
arte, desde que sirva o propósito de ser criado como tal, e que esteja devidamente 
contextualizado. Curiosamente, tratam-se de posições ambíguas que combinam o 
reconhecimento de instâncias legitimadoras, com uma posição muito assente na 
autolegitimação por parte do artista, e que volta mais tarde a ser repetida aquando a 
resposta às questões relacionadas com a afirmação do artista enquanto tal.  
 “Eu acho que pode ser tudo, até ao facto de uma pessoa tirar um café bem tirado. (...) A partir 
do momento em que faz alguma coisa que considere arte, não pelos outros mas por ele mesmo. 
(…) O lixo pode ser lixo na rua mas quando levas para um museu já não é lixo. É um bocado do 
contexto.” (Artista, 27anos, sexo feminino) 
 A ideia da arte como forma de expressão e interpretação do mundo é também 
evocada de forma direta ou indireta pela maioria dos entrevistados e de forma particular 
por um dos fotojornalistas. Durante o decorrer das entrevistas, denota-se que questão da 
definição da arte é facilmente confundível com a enumeração das suas funções, que são 
desde logo rejeitadas por alguns dos entrevistados no sentido mais utilitário do termo. 
Em quase todas as entrevistas ressoa a ideia de que a arte não tem uma utilidade prática 
e generalizada servindo propósitos distintos, de entre os quais o questionamento da 
realidade, a tentativa de compreender o mundo (interior e exterior), o bem-estar pessoal 
e ainda uma função mais social e interventiva que não é intrínseca à prática artística mas 
que funciona, na visão de alguns dos entrevistados, como uma potencialidade a 
aproveitar.  
 “Há lugar para tudo. Há lugar para nós fazermos uns girassóis giros para pôr na sala ou umas 
paisagens e não pensar (…) mas também acho que (…) tendo um meio tão poderoso que é a 
arte, e tão forte e tão acessível às pessoas (…) também deve haver esse lado social, e o lado 
interventivo e o lado crítico em relação à sociedade. (…) Não é essa a obrigação da arte, porque 
já há o jornalismo e já há outras áreas, mas acho que é importante.” (Fotojornalista, 48 anos, 
sexo masculino) 
 Como foi referenciado em momentos anteriores do presente capítulo, é visível 
uma combinação de elementos pragmáticos e romantizados sobre a arte e as suas 
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funções, que tende a afirmar-se ainda mais nas perguntas relativas à figura e profissão 
do artista. Mais do que em qualquer caso até aqui, as posições assumidas chegam 
mesmo a ganhar contornos contraditórios, articulando perspetivas focadas na 
autolegitimação do artista e da componente autodidata da arte, com outras centradas no 
reconhecimento de instâncias legitimadoras necessárias à consagração dos artistas. De 
certa forma, essa coexistência da herança essencialista da criação com uma visão 
dessacralizada e desnaturalizada da mesma, expressa um jogo de forças entre a tentativa 
de preservar a singularidade e subjetividade caraterísticas da área das artes, e a crescente 
profissionalização e especialização a que esta se vê votada.  
 Assim, a mesma entrevistada que se ancora em Duchamp para afirmar que 
qualquer coisa pode ser arte desde que esteja associada a um espaço legitimador que a 
catalogue como tal, nega a determinação da condição de artista por parte dessas mesmas 
instâncias, considerando tratar-se de algo intrínseco e inerente à própria forma como a 
pessoa se perceciona a si e ao mundo.  
  “A questão de ser artista ou ser arte, vem contigo próprio, é a tua postura na vida, não é uma 
coisa que tu ligas e desligas, é a tua forma de viver e estar no mundo. Por isso eu acho que não 
se precisa que venha alguém legitimar, tu tens consciência de que és um artista. Já depois se 
consegues expor ou não consegues expor isso já é um bocado à parte.” (Artista, 41 anos, sexo 
feminino) 
 Na mesma linha vão outros dois entrevistados para os quais a existência de 
instâncias legitimadoras que rotulam os artistas enquanto tal não passam de uma mera 
“etiqueta” confortável para a sociedade, e que não impede que as pessoas cujo trabalho 
não é validado e legitimado sejam, de facto, artistas. Além disso, destacam também a 
dimensão autodidata da prática artística, afirmando que não é a posse de formação que 
determina a definição de alguém como artista. A questão da formação é evocada pela 
maioria dos entrevistados, que à exceção de um caso, consideram que esta deve 
funcionar como “rampa de lançamento”, um impulso favorável à maturidade artística 
em vez de uma condição imprescindível para dar conta dos desafios na área.  
 Para o entrevistado mais velho, porém, a formação é imprescindível para alguém 
se constituir enquanto artista, já que considera necessário cultivar determinados saberes 
que permitem trabalhar a imaginação, a criatividade e a inovação enquanto “matérias-
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primas” acessíveis a todos mas desenvolvidas apenas por aqueles que exploram a 
componente formativa. Apesar disso, assume uma posição bastante crítica em relação 
ao sistema de ensino artístico, acusando-o de promover a “profissão de artista”, que no 
seu entender não existe. Naquilo que considera uma “doença social”, denuncia a 
tendência da sociedade atual para “fabricar” artistas como qualquer outra ocupação 
profissional especializada, prometendo, através da formação, as mesmas regalias e 
destinos que são, tendencialmente, os comuns das outras formações e que não são 
aplicáveis às artes. Termina esta ideia com a convicção de que existe uma quase tirania 
por parte dos sistemas de ensino artístico na definição das fronteiras da arte e do que é 
ou não ser artista, quando na verdade, isso deveria advir da qualidade da obra.  
 Ainda em relação a este tópico, identifica-se uma divisão entre os que defendem 
que o artista é definido pela qualidade das suas obras e aqueles que defendem o ponto 
de vista inverso, que é o artista, o seu percurso e experiência, que se materializam 
enquanto obras de arte. Esta dualidade é referenciada por Vitor Ferreira quando afirma 
que “(…) a originalidade estética, ao mesmo tempo que resulta da pressuposta 
excepcionalidade do seu criador, testifica-a também, fechando-se assim o círculo de 
legitimação (…) ele é artista porque cria obras de arte, sendo estas consideradas como 
tal porque criadas por um artista” (1995, p. 103). 
 A sensibilidade do artista – nas suas mais variadas expressões similares, como “o 
olhar” ou “o sentir” – é um tema transversal a todas as entrevistas. A maioria dos 
entrevistados reconhece que a figura do artista é dotada de uma maior acutilância na 
forma de ver e sentir a realidade, sem que porém encare isso como algo intrínseco: a 
sensibilidade a que se referem é passível de ser trabalhada e até “educada”, o que 
rejeita, à partida, a ideia do artista como alguém dotado de caraterísticas distintivas dos 
demais.  
 “É um privilégio, poder olhar para uma coisa e não olhar para essa coisa como uma coisa 
normal, muito técnica, poder ir além daquilo que me dão, daquilo que eu procuro, poder ir mais 
além do normal. (…) Nós todos, sem exceção, temos sensibilidade de ver e de sentir, agora, há 
uns que vão mais além.” (Fotojornalista, 48 anos, sexo masculino) 
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 “Pode haver uma maior perceção, uma maior sensibilidade para o que se está a fazer, mas essa 
a perceção e sensibilidade tem de educada.” (Fotojornalista/fotógrafo documental, 45 anos, sexo 
masculino) 
 A par desse elemento mais subjetivo da criação artística, assim como as 
referências ao talento (ainda que no mesmo molde, isto é, passível de ser desenvolvido), 
a questão da prática e do trabalho constante é também referido, em cinco dos casos 
entrevistados, como elemento determinante no processo de criação. A ideia da arte como 
evolução e aprendizagem por meio da prática e do “treino” expressa, mais uma vez, a 
diluição do culto da inspiração e do acaso, que foi totalmente rejeitado pelos seis 
entrevistados. A técnica – salientada por uns e secundarizada por outros – a 
experimentação, a organização, o contato com outras influências e áreas, e ainda a 
identificação com o trabalho em causa, são alguns dos elementos mais pragmáticos 
evocados pelos entrevistados, combinados, como se referiu, com a preservação de 
outros mais subjetivos. Em alguns momentos, ecoa ainda o imaginário do artista 
romântico e “louco”, movido por inquietações ocasionais e alienadas.  
 “ (…) Tem a ver, para mim, com uma inquietação e uma necessidade interior de dizer, de 
realmente poder dizer o que te vai dentro (…) Como dizia a Louise Bourgeois, “fazia arte para 
não enlouquecer”. (…) Claro que muitos artistas se relacionam muito com drogas e assim, 
evasões. A arte também pode ser uma forma de te evadires, embora que fales sobre a própria 
realidade, mas é um sair de si. É um sair de si que muitas vezes é um maior encontro consigo 
próprio.” (Artista, 41 anos, sexo feminino) 
 A acrescentar a isso, a posição crítica de um dos entrevistados face à 
“mercadorização” da arte, expressa a força do legado romântico, da arte vocacionada 
apenas para a satisfação e identificação pessoal, e para a consequente condenação do 
seu usufruto como meio de produção económica. Ancorando-se na noção de “projeto”, 
o entrevistado censura a “arte por encomenda”, a subjugação das vontades do artista às 
do “cliente”, equiparando-a a um serviço.  
 “A contaminação, em 100 anos, da chamada emergência das estratégias dos engenheiros e 
arquitetos no social, levou ao equívoco completo dos artistas fazerem projetos. E os artistas 
fazem projetos para ir buscar dinheiro, subvenções (…) mas isto não tem nada a ver com arte! 
São setores de serviços! (…) E dizem assim “ah, você não gosta do verde eu faço amarelo”, 
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“você não gosta do céu eu tiro o céu”, é sempre negociável porque aquilo é uma mercadoria.” 
(Artista, 67 anos, sexo masculino) 
 Os demais entrevistados não parecem assumir a mesma posição, existindo, 
inclusive, um caso que ressalva a necessidade dos artistas (e dos fotógrafos, em 
particular) de porem em prática as suas capacidades técnicas e estéticas com fins 
comerciais, de forma a garantir a sobrevivência. 
 Aliado a isto, surge o último tópico em análise, relativo à visão dos entrevistados 
sobre a arte em Portugal, onde é unânime a revolta perante a desvalorização da área por 
parte da sociedade em geral e das instâncias políticas/de ensino em particular. A falta de 
apoios e investimento, a secundarização das artes em momentos iniciais da formação 
escolar e a hipervalorização das profissões técnicas e especializadas, são algumas das 
tendências condenadas pelos entrevistados. Em todas as entrevistas é referida a 
exposição à incerteza no mercado de trabalho artístico, que na maioria dos casos implica 
a necessidade apostar na polivalência e na complementaridade da profissão de artista 
com outras profissões.  
 “Quando nós temos políticas governamentais que são baseadas num ensino técnico…sim, eu 
acho que existe algum estigma, porque quando nós pretendemos criar só técnicos, técnicos, 
tecnocratas…estamos a esquecer que a sociedade não se faz só disso. Nós não vamos ser todos 
ser todos autómatos numa máquina de produção que é a sociedade. E por isso sim, precisamos 
dos artistas para contextualizar a sociedade (…) para ser a consciência.” 
(Fotojornalista/fotógrafo documental, 45 anos, sexo masculino) 
  Recorda-se que, face ao cenário instável da prática artística em Portugal, o mais 
velho dos entrevistados culpabiliza o sistema de ensino artístico pela criação de 
expetativas irrealistas nos estudantes.  
 “É uma doença social: a sociedade está a dizer que pode fabricar artistas como fabrica 
qualquer outra coisa (…) se uma pessoa se inscreve em medicina e quando acaba o curso é 
médico, e depois faz um curso de cirurgião e é cirurgião, essas sociedades criam uma falsidade 
completa à malta nova, que dizem que quando fazes um curso de artes és artista!” (Artista, 67 
anos, sexo masculino)  
  Contudo, os dois entrevistados mais novos vão contra essa ideia, garantindo que 
antes e durante o período de formação são alertados para as dificuldades inerentes à 
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profissionalização nas artes. A instabilidade e a incerteza são variáveis equacionadas 
logo à partida, e quando se vêm confrontados com tal situação, afirmam estar perante o 
cenário esperado. Curiosamente, a artista refere ainda que esse cenário instável não lhe 
desagrada do todo, já que encontra vantagens no seu caráter desafiante. Ademais, ambos 
concordam que os artistas, no geral, dispõem de uma vantagem acrescida em termos de 
capacidade de adaptação: numa posição que deixa transparecer o legado romântico da 
figura do artista e a tendência carismática para a exposição ao risco, afirmam que os 
artistas são dotados de uma flexibilidade de pensamento que lhes permite uma 
adaptação mais fácil a determinados estilos de vida.  
 “Tens uma vantagem, nunca estás formatado a nada, nem a nenhum tipo de vida, nem a nenhum 
tipo de pensamento…e nesse sentido é que vem a flexibilidade. Eu vejo pelos meus colegas, se 
tiraram farmácia eles querem trabalhar naquele emprego e não estão sujeitos a outras coisas.” 
(Artista, 27 anos, sexo feminino) 
 Não obstante, a mesma entrevistada confessa que uma das principais 
dificuldades com que se depara na sua vida profissional decorre da tentativa de 
afirmação do trabalho como artista enquanto profissão principal. Os escassos retornos 
monetários provenientes da prática artística levam à necessidade de a complementar 
com outras profissões, porém, geralmente, essas profissões secundárias são encaradas 
pela sociedade como trabalho principal, ao passo que a arte é vista como um hobby.  
  “Acho que [a sociedade] pode entender como alguém que não tem utilidade  (…) e sabes qual é 
o problema? É que não há uma profissão de artista (…) o principal problema com que me 
deparo, é tentar que o trabalho que desenvolvo enquanto artista não seja um trabalho 
secundário e um hobby mas é que acaba por ser porque nós não ganhamos dinheiro com aquilo. 
Porque tu, para a sociedade, nunca vais ser um artista. Eu sou aquela pessoa que trabalha 
naquele restaurante…” (Artista, 27 anos, sexo feminino)  
A forma como os artistas são vistos pela sociedade, e em particular, a sociedade 
portuguesa, volta a ser referida por outra artista, que destaca as dificuldades sentidas em 
levar determinados projetos avante em território nacional, devido ao estigma ainda 
presente em relação à profissão do artista, e ainda mais visível no que diz respeito 
quando este atua no domínio da Arte Contemporânea.  
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  “Lembro-me quando estava em Portugal, queria fazer qualquer coisa as pessoas achavam que 
nós éramos loucos, ou seja, “ah sou artista”, é louco (…) e na altura quando estive nesses sítios 
[Noruega e Marselha], era completamente viável. (…) Quando necessito [de material] para as 
performances, digo sempre que é para uma peça de teatro, porque se digo que é para uma 
performance as pessoas aqui não percebem e ficam a olhar para ti.” (Artista, 41 anos, sexo 
feminino) 
  Apesar deste lado menos “encantado” do ser-se artista, a maioria dos 
entrevistados reconhece a arte como uma mais-valia pessoal e coletiva, uma necessidade 
que embora não seja devidamente reconhecida pela sociedade, está presente desde os 
primórdios da humanidade e que, nas palavras de uma das entrevistadas, é a única forma 
de “avançar humanamente”.  
 “Os coletivos sociais precisam de arte, sempre precisaram. (…) Há essa sensibilidade maior de 
perguntar “o que é que eu faço com a minha vida? O que é que faz sentido?”. É exatamente aí 




Num olhar reflexivo sobre o percurso de investigação, considera-se que os 
objetivos estabelecidos para a pesquisa foram cumpridos, e com alguma segurança é 
possível responder às inquietações que estiveram na sua origem. Como se caraterizam, 
então, os públicos visitantes das Galerias MIRA e quais as suas representações acerca 
da arte e da figura/profissão do artista?  
O capítulo anterior permitiu uma incursão pelos olhares de quem passa – e quem 
fica – pela “Estação MIRA(flor)”, enquanto lugar de desembarque de um crescente 
número de “viajantes” com propósitos e motivações diferenciadas. Ficou presente na 
análise dos dados, que a existência de duas “portas de embarque” capta públicos 
diferenciados que, porém, acabam por matizar e diluir os seus intentos perante o 
confronto espacial com duas programações distintas mas complementares. A primeira 
porta, o Espaço MIRA, funciona como atração principal de públicos mais jovens, com 
competências escolares elevadas – e tendencialmente em expansão – com propensão 
para uma certa homogeneidade no que diz respeito às posições classistas, e ainda com 
afinidades já consolidadas na área das artes, em particular na Arte Contemporânea, 
aliadas a um aparente enraizamento dos hábitos culturais. Tratam-se de públicos 
movidos quer pela curiosidade, quer por um interesse específico em determinados 
artistas e manifestações artísticas, e que frequentam o espaço com uma periodicidade 
mensal, aquando as inaugurações. Em alguns casos, o interesse pela programação desta 
galeria está ainda associado a questões académicas e profissionais. Uma parte 
significativa dos visitantes do Espaço MIRA conhece a organização desde a abertura e 
detém relações de proximidade com os galeristas, mas especialmente com o curador e 
em alguns casos, com os artistas que lá expõem ou já expuseram anteriormente.  
O MIRA FORUM, por sua vez, capta públicos em faixas etárias mais avançadas, 
com um capital escolar igualmente elevado, mas com uma tendência mais heterogénea 
do ponto de vista classista e das motivações inerentes à visita. O interesse geral na arte e 
na cultura é, neste caso, aliado a uma maior valorização da componente convivial e 
recreativa da experiência de visita. Em parte fruto da programação mais intensa do 
MIRA FORUM, mas também devido à sua vocação enquanto lugar de reunião/encontro 
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de pessoas com interesses semelhantes, o perfil de fidelização afigura-se como mais 
regular nesta galeria do que na anterior, com uma maior frequência por parte dos seus 
públicos. Mais intensas nesta galeria são as relações de proximidade com os 
diretores/galeristas, o que mais uma vez indicia o caráter informal e quase “familiar” do 
MIRA FORUM.  
Perante estas constatações estão reunidas condições suficientes para afirmar que, 
no conjunto das duas galerias, é possível identificar três tipos-ideais de públicos: os 
Curiosos, os Afetivos e os Especializados. Os primeiros, como o próprio nome sugere, 
tratam-se dos públicos ditos “estreantes” (Gomes et al, 2000) ou pontuais, cujo vínculo 
às Galerias MIRA é frágil e “descomprometido” no sentido em que não há uma ligação 
com os restantes visitantes nem com os intermediários da galeria. O interesse é 
proveniente da curiosidade na programação, a visita é de curta duração e a fidelização à 
organização é praticamente inexistente. No extremo oposto estão os Afetivos, cujo 
interesse geral pela arte e pela cultura é acompanhado (e por vezes eclipsado) por uma 
motivação convivial e recreativa, pontuada quer pela relação informal com os 
intermediários da instituição, quer pela proximidade com outros visitantes regulares. 
Nestes casos, a experiência de visita, além de frequente é também mais duradoura, e 
tendencialmente, estes públicos estão mais ligados ao MIRA FORUM.  
Por fim, os públicos Especializados, na designação de Maria de Lourdes Lima dos 
Santos (2002), aproximam-se da descrição elaborada dos públicos do Espaço MIRA: 
tratam-se de públicos motivados por interesses específicos em determinadas exposições 
ou atividades, com uma ligação mais direta às artes – e em particular à Arte 
Contemporânea. Em alguns casos, tratam-se de artistas, professores, alunos ou até 
críticos de arte, com motivações académicas ou profissionais na origem da visita.  
Em todo o caso, como referido anteriormente, há uma tendência para uma 
“contaminação” da experiência da visita, potenciada pela proximidade espacial de 
ambas as galerias, e conquanto seja possível identificar determinados traços distintivos 
dos públicos das Galerias MIRA em conjunto e em separado, é de ressalvar que, na 
prática, eles acabam por fundir-se numa dinâmica complexa e híbrida, acabando por 
marcar presença em atividades e exposições que, à partida, não se encontrariam no 
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reportório inicial das suas preferências. A estes públicos distintos correspondem 
diferentes modos de relação com as Galerias MIRA, e como se pensou inicialmente, 
estas são local de recreação/lazer, convívio e aprendizagem/trabalho, sendo que todas 
essas orientações acabam por se interrelacionar numa experiência de visita rica e 
dinâmica.  No que concerne às representações desses mesmos públicos sobre a arte e 
figura/profissão do artista, fica presente a ideia de uma combinação mesclada de 
posições mais romantizadas, que perpetuam o imaginário da arte como algo 
transcendente e associal e do artista como um ser com uma sensibilidade impar e um 
talento distintivo; com posições mais instrumentais e pragmáticas sobre o mesmo 
assunto, destacando o lado comunicativo e interventivo da arte, e a importância de 
elementos como a técnica, a formação ou ainda a rede de contactos na criação artística.  
Em resposta à segunda questão de partida, relativa à forma como as Galerias 
MIRA moldam (se é que o fazem) essas representações dos públicos visitantes, conclui-
se que direta ou indiretamente, esta instituição tem um papel importante sobretudo na 
desconstrução de visões mais estereotipadas sobre o tema. Através do seu papel 
enquanto instância mediadora e das diversas estratégias que enceta ao nível do aumento 
da acessibilidade às artes e cultura, mas também, e especialmente, no domínio da 
aproximação entre públicos e artistas, as Galerias MIRA permitem ao visitante contatar 
com os cenários e processos que estão na base da criação artística, ajudando a visualizar 
a obra como resultado de uma construção simbólica e não somente como um produto. 
 Sem pretensões de “explicar” a obra e retirar à arte a sua singularidade, as 
Galerias MIRA ajudam a enquadrar a experiência da visita e, consequentemente, 
intervêm ao nível da formação de imagens e conceptualizações sobre o tema. Além 
disso, a possibilidade de contato entre visitantes e artistas favorece uma desmistificação 
do artista como alguém inacessível, contribuindo para uma dupla vantagem: por um 
lado, os públicos recriam a sua visão sobre as profissões/ocupações nas artes, por outro, 
os próprios artistas têm um feedback mais amplo sobre o seu trabalho. Esta constatação 
conduz à pergunta seguinte: quais as representações dos artistas das Galerias MIRA 
sobre arte, a profissão/figura do artista e a mediação artística? A amostra de artistas das 
Galerias MIRA considera que é necessário fornecer códigos de leitura para que os 
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públicos consigam ter uma interpretação mais rica das exposições e atividades que 
presenciam, porém, deixam a ressalva de que não é aconselhável desvendar em 
demasia, até porque a arte é também ela feita de mistérios. É nesta corda bamba entre 
pragmatismo e romantização que se situam também as suas representações sobre a arte 
e a sua própria condição de artistas, que à semelhança do que se verificou nos públicos, 
é composta por uma articulação matizada entre posições que salientam, por exemplo, a 
autolegitimação e o autodidatismo do artista, e outras que apontam para a importância 
da formação e da técnica, ou para a rejeição do inatismo, do dom e da vocação.  
A experiência de estágio que esteve na origem desta investigação não só cedeu 
informação útil para a pesquisa, como também despertou novos questionamentos com 
pertinência sociológica: embora não tenha sido possível estudar com a devida 
profundidade o “lado dos artistas”, elaborando-se apenas uma aproximação às 
representações de uma pequena amostra, reconhece-se o interesse em explorar a malha 
complexa de relações que se desenvolvem entre eles, ajudando a perceber o 
funcionamento do campo artístico na cidade do Porto. Também a relação dos “MIRAS” 
com os grupos informais de fotografia, num momento em que o mobile se assume como 
uma realidade cada vez mais presente, é um tema pertinente para ser analisado sob a 
lente da Sociologia. Ainda a questão do lugar de classe dos públicos visitantes, aqui 
assumida numa vertente muito exploratória devido às limitações referidas 
anteriormente, seria outra pista relevante para o aprofundamento desta pesquisa, assim 
como a exploração da relação dos públicos com o espaço físico das galerias, a fim de 
perceber se a forma como estas se apresentam influencia, ou não, os diferentes modos 
de relação dos públicos com os dois espaços.     
 Além destas, muitas outras interrogações sociológicas foram surgindo durante o 
período de estágio e de redação, mostrando que a noção de “obra aberta” não se esgota 
na sua relação com a arte, como pode também ser aplicada à permanente dinâmica da 
Sociologia, que no fundo, e fazendo jus a uma lógica circular, nunca se encerra. Por 
agora, esta viagem termina por aqui, mas fica-se com a certeza de que Campanhã, 
Miraflor, as Galerias MIRA, a arte e a Sociologia são lugares que pedem sempre um 
regresso.   
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Anexo 2. Grelha síntese de observação direta participante  
















No que diz respeito à representatividade de género dos visitantes, 
através da observação regular dos eventos realizados no Espaço 
MIRA, é possível concluir que não se assiste a uma predominância 
clara de qualquer uns géneros. Conforme as atividades em curso, a 
representação quer de mulheres, quer de homens, vai variando 
bastante, acabando por assumir um certo equilíbrio.  
As observações efetuadas no contexto do MIRA FORUM indiciam 
uma tendência diferente da identificada no Espaço MIRA. Neste 
caso, destaca-se a presença mais acentuada de indivíduos do sexo 
masculino.  
Conquanto em algumas exposições/atividades as mulheres assumam 
a supremacia numérica, no panorama geral, são os homens que mais 
tendem a visitar os eventos promovidos pela galeria MIRA FORUM.  
Idade 
aproximada 
O Espaço MIRA é marcado por uma grande diversidade em termos 
de etários, incluindo visitantes com idades aproximadas entre os 20 
e os 70 anos. Apesar disso, e embora não se possa afirmar que 
exista uma maior representação de jovens, é significativo o número 
observado de visitantes com idades compreendidas entre os 25 e os 
35 anos. 
A tendência observada no MIRA FORUM relativamente a esta 
subcategoria diz respeito a uma sobrerrepresentação das faixas etárias 
mais elevadas. Por norma, e salvo alguns casos, os visitantes do 
MIRA FORUM aparentam ter entre os 40 e os 70 anos. 
Descrição física 
Ao nível da descrição física, as observações apontam para um 
conjunto de caraterísticas mais ou menos comuns a quase todos os 
eventos realizados nesta galeria: o estilo informal, descontraído e 
casual marcou grande parte das atividades que tomaram lugar neste 
contexto, embora também se possa afirmar que em muitos dos 
casos, um estilo alternativo e invulgar esteve também presente.  
Cores e cortes de cabelo pouco usuais, o uso de roupas chamativas 
e extravagantes, são apenas alguns exemplos do que foi visto 
durante as atividades levadas a cabo pela primeira galeria de 
Miraflor. 
O MIRA FORUM, mais uma vez, reveste-se de uma tendência 
diferenciada relativamente à que foi passível de observar no Espaço 
MIRA. Ao invés da descontração e casualidade presente na forma de 
apresentação caraterística dos visitantes da primeira galeria, neste 
caso, assiste-se a uma apresentação mais cuidada, pautada por um 
estilo mais clássico.  
No caso das mulheres, o uso de variados acessórios e no caso dos 
homens, o uso de casaco de fato, são apenas alguns exemplos do tipo 
de apresentação mais recorrente nos eventos observados durante o 
período de estágio na galeria MIRA FORUM. 
 
 
Natureza e descrição das 
galerias 
 
O Espaço MIRA é caraterizado pelo enfoque que coloca na Arte 
Contemporânea, privilegiando exposições e atividades que 
exploram o chamado “lugar expandido da fotografia”, isto é, a 
articulação da fotografia com outras manifestações artísticas, como 
é o caso da pintura, performance, vídeo, música, teatro, entre 
outras. Além das inaugurações propriamente ditas, as observações 
O MIRA FORUM, por sua vez, assume uma função mais próxima de 
um centro cultural do que de uma galeria de arte. A sua missão passa 
por promover a fotografia no sentido mais tradicional, mas sem se 
limitar a ela. Potencia assim a oportunidade de realização de eventos 
variados, de entre os quais exposições, concertos, visitas guiadas, 







deram conta de outras atividades desenvolvidas por esta galeria, 
nomeadamente conversas entre os artistas e públicos, performances 
e visitas guiadas. 
Ainda a reter sobre esta galeria, importa referir que ela funciona 
sobre a direção artística e curadoria de um curador regular, cujo 
papel de mecenas é fundamental para a projeção que o Espaço 
MIRA tem vindo a ter nos últimos meses.  
A nível de descrição física do espaço, este aproxima-se da ideia 
contemporânea do “cubo branco”, apostando num ambiente 
minimalista, retilíneo, mas com detalhes que preservam a 
identidade original do espaço – exemplo disso é a parede em pedra 
que fica do lado esquerdo da galeria. As exposições, por norma, 
incluem o recurso a projeções, hanterex, mesas brancas utilizadas 
como expositores para obras, assim como placas brancas colocadas 
no chão para o mesmo efeito. Por vezes também se utilizam puffs 
ou cadeiras para que os visitantes possam usufruir de uma 
experiência de visita mais demorada. As obras não dispõem, na 
generalidade dos casos, de descritivos e inscrições, existindo, para 
isso, a folha de sala. 
outros. A frequência de atividade, nesta galeria, é notoriamente mais 
elevada que no Espaço MIRA.  
Uma particularidade da abordagem mais generalista deste espaço é o 
envolvimento com a comunidade. Atividades como por exemplo as 
Tertúlias de Viagens, onde são os próprios públicos a protagonizar o 
evento, contando experiências de viagens que tenham realizado, são 
apenas um pequeno exemplo da estreita relação que o MIRA 
FORUM tem com os seus públicos. Além disso, através da sua 
relação com uma série de grupos informais do Facebook, de entre os 
quais os grupos das Galerias MIRA, mas também do EyeEm Porto e 
do PORTO Photography, acaba por ser mutuamente favorável, na 
medida em que permite ao espaço ganhar reconhecimento dentro de 
um circuito extenso de pessoas com interesses comuns pela arte e 
cultura, ao mesmo tempo que permite aos integrantes dos grupos 
conhecer pessoas com os mesmos interesses. A nível da descrição do 
espaço, este aproxima-se mais do edifício original, sendo totalmente 
revestido com paredes de pedra, onde figuram duas compridas tiras 
de metal permanentes para expor as obras. Porém, e nisto os dois 
espaços tendem a aproximar-se, há uma tentativa constante de fugir 
às formas expositivas mais clássicas e tradicionais, procurando-se 















A interação entre os intermediários, conquanto exista uma 
hierarquia implícita, na qual o curador se encontra no topo, seguido 
dos galeristas e posteriormente, os assistentes de galeria, é marcada 
por um elevado grau de informalidade e proximidade.  
As observações realizadas durante o período de estágio permitiram 
identificar uma tendência clara para a horizontalidade no que toca 
ao desempenho de funções: os galeristas e curador tomam parte no 
processo de montagem das exposições e os assistentes de galeria 
intervêm ao nível da tomada de decisões, como é o caso do desenho 
das folhas de sala e até do próprio site em construção. Não há 
fronteiras definidas que separem os papéis de cada um, e como tal, 
cada qual acaba por fazer o que, em determinado momento, é mais 
O MIRA FORUM, como já foi dado a entender anteriormente, ao 
invés do Espaço MIRA, não dispõe de um curador/diretor artístico 
permanente, quem desempenha esse papel são os próprios diretores e 
curadores convidados, o que não deixa de influenciar a forma como o 
espaço funciona.  
Se a interação entre os intermediários já é informal no Espaço MIRA 
com a presença do curador, neste caso, apenas limitada aos galeristas 
e assistentes de galeria, assume uma natureza quase familiar. Além 
disso, a envolvência de pessoas externas à organização na produção e 
divulgação das próprias atividades, é ainda mais evidente no MIRA 
FORUM do que no Espaço MIRA: existe um grupo relativamente 





urgente e prioritário. Essa horizontalidade acentua ainda mais a 
proximidade da interação entre galeristas, curador e assistentes, que 
tende a ser mais visível durante os momentos de pré-produção das 
atividades – embora estes muitas vezes se pautem por grandes 
tensões, o que não deixa de estar relacionado com essa elevada 
informalidade, já que existe grande desinibição para trocar ideias e 
sugestões.  
No decorrer dos eventos, a interação entre intermediários é mais 
pontual, dado que a atenção está focada nos visitantes, ainda assim, 
quando existe, é pautada pela informalidade. 
galerias de forma voluntária, incluindo funções como a montagem de 
exposições, registo fotográfico e de vídeo, assim como edição da 
respetiva documentação reunida. 
 Mais uma vez, à semelhança do que acontece no Espaço MIRA, a 
interação entre os intermediários, é ligeiramente mais contida durante 
as inaugurações, uma vez que os galeristas procuram interagir com os 
visitantes, e os assistentes de galeria têm tarefas a desenvolver, de 
entre as quais, o registo fotográfico e audiovisual das atividades em 
curso. Ainda assim, apesar de menos frequente, a interação entre os 
intermediários no decurso dos eventos realizados pode considerar-se 



































Através da observação sistemática dos eventos realizados no 
Espaço MIRA, é possível tecer algumas conclusões a respeito da 
interação entre os intermediários e os artistas: no geral, ela é 
marcadamente informal, pontuada por uma total disponibilidade e 
acessibilidade por parte dos intermediários, e por uma grande 
abertura a modificações necessárias no plano original das 
exposições/atividades por parte dos artistas. Porém, dentro do 
grupo dos próprios intermediários, assistem-se a algumas nuances 
que devem ser salientadas.  
Em primeiro lugar, no Espaço MIRA, a interação entre galeristas e 
artistas, embora informal, é menos próxima que a interação entre o 
curador e os artistas. Por norma, nesta galeria, é o curador que 
convida os artistas a expor no Espaço MIRA, e como tal, muitas 
vezes tratam-se de pessoas próximas do seu círculo de conhecidos. 
Por diversas vezes, em distintas inaugurações do Espaço MIRA 
(ex: “Avec le temps…”; “Se já não fosse…” e “Encontros com 
Álvaro Lapa”) foi possível observar um núcleo mais ou menos 
coeso de artistas contemporâneos da cidade do Porto, e cujas 
relações de proximidade com o curador são evidentes. O seu 
percurso bem-sucedido como artista, mas principalmente como 
curador, nomeadamente através do papel que desenvolve em outras 
instituições, acaba por colocá-lo numa posição favorável dentro do 
Mais uma vez, a intensidade da interação (neste caso entre os 
intermediários e os artistas) é mais notória no MIRA FORUM do que 
no Espaço MIRA, no entanto, somente quando se tratam de 
exposições. O MIRA FORUM, como já foi referido, apresenta uma 
vasta gama de atividades isoladas, isto é, que não têm uma fixação 
temporária na galeria, como sendo a apresentação de produtos, livros, 
concertos, etc, e cuja frequência ocasional faz com que as interações 
entre os seus protagonistas e os intermediários das galerias funcione 
numa lógica mais formal. Ainda que não possa considerar-se do todo 
formalizada, trata-se de uma interação mais baseada na 
disponibilidade e não tanto na familiaridade. Em parte, isso deve-se 
ao facto destas atividades serem realizadas, na maior parte das vezes, 
por proposta dos interessados em vender/divulgar o produto ou obra, 
e não por convite. Ao invés, quando se tratam de exposições, e essas 
sim são, usualmente, resultado de um convite por parte dos galeristas, 
a interação entre os intermediários e os artistas convidados é marcada 
por uma intensidade e informalidade superior à que é experienciada 
no Espaço MIRA, pelo menos durante os eventos observados durante 
o período de estágio. 
É de ressalvar que, conquanto o Espaço MIRA também procure 
representar artistas com diferentes graus de consagração, apostando 
em jovens emergentes, a verdade é que a predisposição para apoiar 
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campo artístico, onde o capital social desempenha uma função de 
relevo. Assim, a sua interação com os artistas no Espaço MIRA é, 
na maior parte das vezes, pontuada por uma grande proximidade. 
A interação entre assistentes de galeria e artistas, embora informal, 
funciona mais numa lógica profissional e de prestação, por parte 
dos primeiros, às necessidades dos segundos. 
criadores amadores e até profissionais mas com um eco menor junto 
dos circuitos mais legitimados da arte é mais visível no MIRA 
FORUM, e em parte isso contribui para modelar as próprias 









































Á semelhança das conclusões retiradas na subcategoria anterior, 
também aqui existe uma relação de informalidade entre os 
intermediários e a maioria dos públicos visitantes.  
É certo que existe, em cada evento observado (e com algumas 
variações dentro de cada um), um número significativo de pessoas 
com as quais os intermediários não interagem, o que indicia que se 
possam tratar de pessoas que visitam a galeria pela primeira vez. 
No entanto, na generalidade das vezes, os intermediários não só 
conhecem como cumprimentam os visitantes, ficando, não raras 
vezes, a conversar entre si. Porém, essa interação é visivelmente 
mais intensa entre os visitantes e o curador, do que o é com os 
restantes intermediários. Existe sim um contato inicial entre os 
visitantes e os galeristas, mas com exceção de um grupo 
relativamente estável de visitantes regulares com quem tendem a 
manter um convívio mais íntimo e pessoal, a interação com os 
demais é breve e pontual, tomando lugar no início da atividade e, 
posteriormente, à ida embora.  
Com o curador, por sua vez, a interação prolonga-se durante longos 
períodos de tempo, conversando, essencialmente, sobre temas 
ligados ao universo artístico, à exposição em curso e a eventos 
passados ou a tomar lugar na cidade e redondezas.  
É de destacar que a interação com os assistentes de galeria, embora 
exista, é mais reservada, pois ainda que um número significativo de 
visitantes também conheça e cumprimente os assistentes de galeria, 
fá-lo de forma mais subtil, mais contida, e até mais fisicamente 
oculta – normalmente nos cantos da galeria, onde estes se 
encontram a filmar. Assim, se bem que notoriamente informal, a 
Nesta categoria, o MIRA FORUM volta a assumir uma distinção 
interna no que diz respeito às inaugurações e às atividades isoladas 
anteriormente referidas. No que se refere a estas últimas, a interação 
entre os galeristas/assistentes de galeria e públicos é praticamente 
mínima. Com exceção de um grupo mais regular de visitantes, os 
demais parecem deslocar-se ao MIRA FORUM com o intento de 
assistir a essa atividade em particular, o que faz com que muitos deles 
aparentem ser estreantes no contato com as Galerias MIRA.  
Completamente distinta é a interação entre os intermediários e os 
visitantes em contexto de inauguração, onde a relação entre os 
públicos e galeristas, assume uma natureza muito mais intensa e 
familiar do que aquela que se experiencia no Espaço MIRA. As 
pessoas não só cumprimentam os diretores à chegada como 
permanecem a conversar com eles por longos períodos de tempo, 
sobre temas que nem sempre têm diretamente que ver com a 
exposição em causa. Inclusive, existem alguns grupos que partilham 
episódios da vida pessoal, o que só por si mostra o grau de intimidade 
patente nestes eventos. A interação entre galeristas e públicos, nestes 
casos, é mais assente numa vertente convivial do que circunstancial, 
e além disso é mais física: há uma maior predisposição para o toque, 
incluindo até abraços. As interações entre públicos e curadores, no 
MIRA FORUM, tendem a ser mais reduzidas, devido ao facto de se 
tratarem de curadores “externos”, isto é, que não estão ligados à 
galeria de forma regular, como é o caso do Espaço MIRA. No que diz 
respeito às interações dos públicos com os assistentes de galeria, 
conquanto sejam mais subtis e disfarçadas que as interações com os 
galeristas, não deixam de ser assumidamente mais informais e 
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relação dos intermediários com os públicos é, no geral (e com 
algumas exceções), pouco próxima e intimista. 































































Num primeiro momento, antes do começo das atividades, tende a 
assistir-se à concentração de pequenos grupos de 2 a 5 pessoas, cuja 
interação entre os membros é descontraída e informal. É notório 
que se tratam de familiares/amigos que se juntam para partilhar a 
experiência da visita e, geralmente, poucos são os visitantes que 
chegam sozinhos. Salvo a exceção de um número significativo de 
pessoas que marca presença em quase todos os eventos das Galerias 
MIRA, e que circula livremente, cumprimentando e conversando 
com várias pessoas, na sua maioria, há uma tendência para 
circunscrever a interação aos grupos de origem.  
Ainda dentro deste grupo mais familiarizado com as galerias, é 
visível uma divisão interna: por um lado, está-se perante um grupo 
constituído por artistas ou pessoas com ligação à área das artes, 
conhecidas do curador, algumas das quais que já expuseram em 
momentos anteriores nas galerias, e que por norma, vêm 
propositadamente para os eventos do Espaço MIRA; por outro, é 
possível identificar também um conjunto de visitantes regulares que 
marcam presença em atividades de ambas as galerias, 
especialmente as do MIRA FORUM. 
Apesar disso, é significativo o número de visitantes que 
demonstram uma falta de familiaridade com o espaço (e os seus 
integrantes), o que leva a indiciar que em muitas das atividades 
promovidas pelo Espaço MIRA, o número de pessoas a visitar pela 
primeira vez é elevado.  
Na generalidade, quando os visitantes entram no espaço, a sua 
postura sofre uma alteração, retraindo-se e tornando-se mais 
contida. Mais uma vez, o grupo regular destaca-se pela sua 
familiaridade, interagindo de forma mais liberta e desinibida, ao 
invés dos demais, cuja falta de à vontade é notória, e faz-se sentir 
não só fisicamente, através de braços cruzados atrás das costas e de 
uma deambulação lenta, mas também verbalmente, pelos longos 
A interação entre os visitantes no contexto do MIRA FORUM, de 
acordo com o observado, é bastante diferente da que foi descrita no 
Espaço MIRA. Em primeiro lugar, é de ressalvar, mais uma vez, a 
diferença entre os públicos das atividades pontuais e os públicos das 
inaugurações de exposições – a interação entre os primeiros é quase 
nula, bastante retraída e marcada pela moderação, quer do tom de 
voz, quer da própria postura, que se assume como mais discreta e 
subtil. A experiência de visita é praticamente flutuante para esses 
casos, não existindo uma predisposição para o convívio prolongado. 
É certo que existe um grupo regular de pessoas que marcam presença 
quer nas exposições, quer nas atividades pontuais, porém, é seguro 
afirmar (com base na observação direta) que a maioria dos visitantes 
desse tipo de atividades aparenta ser um público menos familiarizado 
com o espaço e com os que se encontram à frente do mesmo, cuja 
postura se assume como mais inibida e formal.  
Inversamente, quando se trata do público das inaugurações (e um 
número considerável de pessoas que marca presença também nas 
atividades pontuais), a interação é mais liberta, mais familiar e até 
mais intimista. Comparativamente ao Espaço MIRA, o número de 
visitantes “estreantes” aparenta ser consideravelmente menor, até 
porque o número de pessoas que visitam sozinhas as atividades do 
MIRA FORUM é praticamente residual. 
 Embora nos momentos iniciais, após a abertura das inaugurações, 
também esteja presente um certo constrangimento e retração, a 
gradação que marca as interações experienciadas no interior do 
MIRA FORUM é mais rápida e intensa do que a verificada no 
Espaço MIRA: a passagem de uma postura contida para uma postura 
de descontração, marcada por um tom de voz alto, pelo riso e pela 
maior circulação dentro da galeria, dá-se no espaço de alguns 
minutos. Conquanto se assista, no interior da galeria, a uma certa 


































Entre visitantes  
(continuação) 
períodos de silêncio e pelos ocasionais comentários feitos em tom 
de voz baixo/moderado.  
É visível, em quase todas as atividades desenvolvidas nesta galeria 
durante o período de estágio e observação, um progressivo 
afastamento dos grupos assim que estes chegam ao interior: denota-
se uma clara preferência por uma deambulação solitária e 
contemplativa, na qual existem, por vezes, a algumas aproximações 
ao grupo de origem para comentar alguma obra. A interação entre 
os visitantes aumenta gradualmente, assim como a sua 
descontração, mas mantém-se sempre ligeiramente contida. Com 
exceção dos grupos regulares, para quem a visita, tendencialmente, 
acaba por se prolongar, muitas vezes até à hora de encerramento, 
para os restantes a experiência afigura-se como mais breve. 
Por fim, um facto importante a relatar é uma certa “contaminação” 
da experiência da visita ao Espaço MIRA, dado que mesmo as 
pessoas que aparentam ir propositadamente para ver aquela 
exposição, acabam por entrar no MIRA FORUM para ver o que lá 
está exposto. 
geralmente, solitária: as pessoas tendem a circular pela galeria sem se 
afastarem muito dos grupos com que chegaram, comentando entre si 
detalhes das obras apresentadas. Isto acontece, por norma, num 
primeiro momento, dado que à medida que o tempo avança, a 
interação entre os visitantes deixa de ter como pano de fundo a 
temática da exposição em causa e expande-se para temas que nada 
têm a ver com as artes e a cultura, discutindo-se, não raras vezes, 
episódios e experiências da vida pessoal. Assim, enquanto a interação 
no Espaço MIRA é mais relacionada com temas inerentes às artes e 
cultura, neste caso, assume uma natureza mais convival, que é em 
parte impulsionada pela rotina, no final de cada inauguração, de 
servir vinho do porto em copos de shot e bolachas “línguas-de-gato”. 
Trata-se de uma marca distintiva do MIRA FORUM que propicia um 
momento de aproximação entre os públicos visitantes. A experiência 
de “contaminação” referida no Espaço MIRA é ainda mais evidente 
neste caso, dado que um número considerável dos visitantes assíduos 




visitantes e os 
artistas/ 
conferencistas 
A interação entre os visitantes e os artistas, no Espaço MIRA, por 
norma, é bastante pontual. Tirando casos em que, claramente, se 
tratam de conhecidos, amigos ou familiares do artista, as situações 
onde a interação é mais intensa, e ainda assim ligeiramente marcada 
pela formalidade, é nas visitas guiadas e nas conversas entre artistas 
e públicos, promovidas pela galeria. 
No MIRA FORUM, por sua vez, a interação com os artistas é mais 
frequente e mais informal, quando comparada com a galeria anterior. 
O próprio momento de convívio promovido pelo espaço impulsiona a 
“quebra do gelo” entre as duas partes. No entanto, quando se tratam 
de atividades pontuais, como apresentações de livros ou conferências, 









No que diz respeito às reações às obras, e embora estas variem 
muito de exposição para exposição, as observações apontam para 
algumas regularidades no Espaço MIRA: as reações mais 
frequentes são de interesse, curiosidade, confusão, incredulidade e 
entusiasmo, e no geral, é frequente uma expressão reflexiva. 
As pessoas tendem a demorar-se junto das obras e alguns dos 
presentes tiram notas em cadernos, outros fotografam com 
máquinas, e muitos usam o telemóvel para registar imagens da 
exposição. É de destacar que as reações mais entusiastas, por 
No MIRA FORUM, as reações às obras são também muito variadas, 
porém, são ligeiramente diferentes das que se observam no Espaço 
MIRA. Devido às manifestações artísticas privilegiadas pelo MIRA 
FORUM – nomeadamente a forma mais tradicional da fotografia – a 
apreensão daquilo que está representado parece ser mais imediata, 
tratando-se, muitas vezes, de elementos relacionados com o dia-a-dia.  
Observam-se sorrisos, expressões de tristeza ou compaixão, de 
curiosidade, interesse, surpresa e entusiasmo. Raras são as vezes em 






norma, estão associadas a objetos, mais do que a pinturas ou 
fotografias, assim como a elementos interativos, como é o caso da 
projeção de sombras na parede (ex: “Avec le eTemps…”).  
observadas neste contexto.  
Mais uma vez, quando existem objetos em exposição, estes provocam 
uma maior recetividade por partes dos visitantes, assim como as 
exposições mais físicas/interativas, isto é, que implicam maior 
“participação” dos públicos no espaço, por exemplo, através de 
fotografias penduradas na parede, como foi o caso de “Toda a 
Esperança do Mundo”. 
É também de ressalvar que muita gente fotografa – com máquinas ou 
telemóveis – as exposições e atividades do MIRA FORUM (mais as 
exposições do que as atividades pontuais) e, curiosamente, em 
algumas exposições tiram-se fotografias de grupo, o que não 
acontece no Espaço MIRA. 
Outras observações A interação dos visitantes com a observadora, quer no Espaço MIRA, quer no MIRA FORUM, é bastante pontual e relativamente breve, 


























Género Assiste-se a uma predominância de visitantes do género masculino. 
Idade 
aproximada 
No que diz respeito à idade, há uma maior representação de pessoas em faixas etárias elevadas, entre os 45 e os 60 anos. 
Descrição física 






Natureza e descrição da 
atividade 
 
Esta exposição teve como objetivo celebrar os 30 anos da AMI – assistência médica internacional - através de um conjunto de fotografias 
e textos de Alfredo Cunha e Luís Pedro Nunes. Ambos viajaram juntamente com a AMI por países como a Nigéria, o Sri Lanka, o Iraque, 
entre outros, recolhendo registos e objetos que vieram a integrar exposição em causa. “Toda a Esperança do Mundo” articulou uma 
dimensão artística e cultural com uma dimensão social e documental, e desviou-se um pouco da forma tradicional de exposição 
fotográfica, associada à exibição de fotografias fixadas na parede. Neste caso, as fotografias foram impressas em tamanho grande em 
papel, coladas em kline e suspensas com cabos de aço no teto, formando dois corredores. Perto da entrada, um expositor de madeira 
trazido pela curadora, suporta os objetos recolhidos durante a viagem. Em três pontos da galeria, estão projetados no chão textos de Luís 
Pedro Nunes, e junto à porta do pátio, uma televisão passa um vídeo dos dois protagonistas da exposição em conversa com a curadora. 
Após a inauguração, foi lançado o livro “Toda a Esperança do Mundo” no MIRA_A4, onde está montada uma plateia e, num espaço mais 
elevado, duas mesas para os oradores. Nas traseiras da plateia, uma pequena mesa de ferro contém garrafas de vinho do Porto, copos de 
shot coloridos e bolachas “línguas-de-gato”, a marca distintiva das inaugurações do MIRA FORUM. 
Galeria: MIRA FORUM  
Atividade/Exposição: Inauguração da exposição “Toda a Esperança do Mundo” no âmbito da comemoração dos 30 anos da AMI; lançamento do livro “Toda a Esperança do 
Mundo” 
Autor(es): Alfredo Cunha e Luís Pedro Nunes 
Curadoria: Eglantina Monteiro  
Data: 14 de novembro de 2015 
Hora de início: 14h (hora de chegada às Galerias MIRA); 16h (hora de início da inauguração) 
Hora de terminus: 19h20 
Duração: 5h20 










Pré-produção da atividade 
 
 
O processo de montagem e pré-produção do evento foi por demais importante para perceber certas dimensões que só são observáveis 
quando se está na parte dos “bastidores” da produção de uma exposição. Neste caso, durante o início da tarde, foi feito inventário dos 
objetos exibidos na exposição e a produção dos descritivos dos mesmos. Os descritivos (definidos pela curadora e pelos autores da 
exposição) incluem o nome do objeto, o país em que foi recolhido, as medidas, o material e o ano de recolha, de forma a que, quando 
exibidos junto do objeto, possam situar os públicos. “Estes são objetos comuns, mas a partir do momento em que são colocados numa 
vitrina com uma etiqueta, passam a ser arte”, afirma a curadora, em conversa informal. Alfredo Cunha reforça esta ideia ao refletir sobre o 
valor que irá atribuir às suas botas de viagem no leilão, que embora não tenham valor estético ou artístico, acabam por ter valor 
sentimental. Outra questão fundamental que é importante referir diz respeito ao processo de divulgação. Durante o início da tarde a 
assistente/produtora das Galerias MIRA intensificou as publicações no Facebook (tanto nos grupos como nas páginas oficiais da galeria) 
com informações acerca da exposição em causa. Através da observação dos dias anteriores, é possível perceber que existe uma verdadeira 
rotina no que diz respeito aos meios de divulgação online nas Galerias MIRA que passa, primeiramente, pelo envio de uma newsletter 
semanal para todos os subscritores do e-mail do Espaço MIRA/MIRA FORUM (cerca de 3500). Paralelamente a isso, existe um fluxo 
constante de publicações no Facebook, mais formais na página e mais informais nos grupos, que vão desde a criação do convite para 
evento no Facebook, a divulgação de imagens promocionais expostas na galeria, assim como fotografias do processo de montagem, e 
publicação de algumas vistas gerais e pormenores da exposição por inaugurar. Por fim, a dois dias do evento, é criado um convite que 
segue por e-mail para os subscritores da newsletter, e no dia do próprio evento, como já foi referido, é intensificada a publicação no 
Facebook. A acrescentar a isto, é ainda feito um press-realese para enviar para os vários contatos das Galerias MIRA na comunicação 
social, sendo que desta vez a referência à exposição “Toda a Esperança do Mundo” teve eco junto de várias revistas, jornais e até mesmo 
canais televisivos, de entre os quais a RTP1. Além disso, é importante também refletir sobre os meios de divulgação mais simples e ainda 












A interação entre os galeristas e assistentes de galeria, no momento que precede a inauguração, é familiar e descontraída. Tendo em conta 
que a exposição está pronta com tempo, e como havia sido idealizada pela curadora, não se vivenciam momentos de grande tensão ou 
conflito, mas antes de expetativa e divertimento. Durante a inauguração, porém, essa interação diminui, já que enquanto os galeristas 
dispensam toda a sua atenção a receber os visitantes, os assistentes de galeria tratam de questões técnicas como gravar, fotografar e 
recolher newsletters. Já a interação com a curadora, é marcada por uma grande familiaridade e intimidade: Eglantina Monteiro é irmã da 














A interação com os “artistas”, neste caso, Alfredo Cunha e Luís Pedro Nunes, é igualmente pautada por um elevado grau de proximidade 
e familiaridade, que se já é evidente na pré-produção do evento, torna-se ainda mais no decorrer da inauguração. Há um sentimento de 
entusiasmo partilhado pelos intermediários e pelos protagonistas da exposição, que se faz exteriorizar de forma muito clara e até física: 
por diversas vezes se abraçam, riem e tiram fotografias juntos. De certa forma, estes momentos de proximidade e familiaridade funcionam 
como “quebra do gelo” no que diz respeito à postura e interação dos públicos. O mesmo acontece durante a apresentação do livro, que 
longe de ser marcada por um clima formal, mantém o mesmo ambiente de empatia entre os organizadores do evento e aqueles que o 



















Grande parte dos presentes cumprimenta com maior ou menor familiaridade os galeristas. Os galeristas deslocam-se livremente pelo 
espaço, parando frequentemente em vários grupos distintos para conversar, acabando por também entrar em fotografias e selfies de grupo. 
Falam entre si de temas variados, que não têm relação direta com o tema da exposição, chegando mesmo a partilhar experiências e 
episódios da vida pessoal. Trata-se de uma interação desinibida e extrovertida, que acaba por contagiar a maioria dos presentes. É de 
destacar que a interação com os assistentes de galeria, embora exista, é mais reservada e discreta do que a interação com os galeristas. 
Com a curadora, devido ao facto de não se tratar de uma presença regular nas Galerias (apenas fazendo, ocasionalmente, a curadoria de 







Entre visitantes  
 
 
Por volta das 15h assiste-se à concentração de pequenos grupos na entrada da galeria, conversando entre si. Na sua maioria, os visitantes 
reconhecem-se, assim como aos galeristas. Existem também alguns cuja familiaridade com o Alfredo Cunha e Luís Pedro Nunes é 
evidente, o que pode indiciar uma possível relação de amizade/parentesco. Algumas pessoas espreitam para as galerias sem entrar, até que 
a diretora convida os presentes a visitarem ambos os espaços. A interação entre estes primeiros visitantes é contida e ponderada, as 
pessoas comentam entre si as obras num tom de voz sussurrado, apontando e tirando fotografias mas sem nunca elevar a voz. Enquanto 
isso, na rua, os visitantes vão-se concentrando a fumar ou a conversar entre si sobre temas que não têm diretamente a ver com a exposição 
e apenas um número muito reduzido de pessoas se encontra isolado. Às 16h, as pessoas vão entrando e os grupos vão-se dispersando para 
terem oportunidade de deambular pelo espaço a observar a exposição. Porém, embora haja uma certa dispersão dos grupos de origem, a 
deambulação pela sala não é solitária: as pessoas tendem a circular pela galeria sem se afastarem muito dos grupos com que chegaram. 
Algum tempo depois, à medida que a interação entre os intermediários e “artistas” se vai tornando mais familiar e descontraída, isso acaba 
por passar para os visitantes, que a dada altura conversam alegremente em voz alta, tiram fotografias em conjunto, e inclusive, tiram 
fotografias com os próprios artistas e curadora. Entretanto, chega o presidente da câmara do Porto, numa visita inesperada mas bem 
recebida, e a interação com os visitantes e com os intermediários é imediata: são tiradas várias fotos de grupo, e o ambiente é de 
descontração e divertimento. Os grupos de origem deixam de ser estáticos e passam a assumir-se como dinâmicos, assistindo-se a uma 
grande movimentação das pessoas no interior da galeria. Durante a apresentação do livro, por sua vez, a interação entre o público é quase 















A interação entre públicos e artistas, neste caso em particular, é bastante informal. Tanto Alfredo Cunha como Luís Pedro Nunes 
deambulam pela galeria, parando junto das pessoas para esclarecer dúvidas, dar informações ou até conversar um pouco. É certo que 
alguns elementos presentes são familiares ou amigos das pessoas envolvidas na exposição, porém, é evidente a acessibilidade e a 
disponibilidade que todas elas demonstram para com os públicos presentes. Num momento inicial, algumas pessoas parecem mostrar-se 
reticentes em aproximar-se de Alfredo Cunha e Luís Pedro Nunes, apenas comentando entre si a sua presença, e olhando sucessivas vezes, 
mas à medida que estes vão suavizando o ambiente com algumas brincadeiras em conjunto, o constrangimento inicial vai dando lugar a 
uma interação mais descontraída. Durante a apresentação do livro, a linguagem e a postura adotadas pelos oradores é informal e divertida, 
pelo que, embora a interação direta entre ambas as partes seja muito diminuta, apenas como resposta a algumas perguntas levantadas, 







O único momento em que existiu interação entre a observadora e os visitantes foi durante a recolha da newsletter, que implica perguntar 
aos visitantes se já subscrevem o e-mail do Espaço MIRA/MIRA FORUM e, caso não o façam, convidá-las a preencher um conjunto de 
dados para que possam receber a programação dos eventos semanalmente. Esta tarefa permitiu perceber que pelo menos 17 pessoas 






















Num primeiro momento, os visitantes passam da postura descontraída e à vontade que assumem no exterior da galeria, para uma postura 
contemplativa, ligeiramente retraída, caminhando lentamente pelo espaço, sem se afastarem muito dos grupos com que chegaram. 
Sussurram entre si alguns comentários sobre as fotografias ou os objetos, tiram fotos com telemóveis ou máquinas fotográficas e pegam 
na folha de sala, embora poucas sejam as pessoas que a leem. As reações às fotografias são variadas: vários sorrisos, sobretudo nas 
fotografias que envolvem crianças com expressões divertidas e de contentamento; expressões de tristeza ou compaixão, nas imagens que 
expressam realidades mais duras, por exemplo, onde se retratam cenários de pobreza; expressões de curiosidade, interesse e surpresa. 
Curiosamente, no momento em que entram na galeria, as pessoas são atraídas pela dimensão das fotografias e vão diretas a elas, porém, 
assim que notam a presença do expositor com os objetos, o entusiasmo é evidente. A grande maioria dos visitantes dispensam mais tempo 
a observar e a comentar as peças em exposição do que as fotografias, e junto do expositor a interação tende a ser mais frequente, mais 
liberta e descontraída. Ao longo da inauguração, nota-se que se trata de uma exposição muito física, isto é, que implica que as pessoas se 
movimentem de formas variadas, desde curvar-se para ler os textos de Luís Pedro Nunes no chão, a colocar-se ora perto, ora longe das 
fotografias para conseguir ver detalhes ou uma visão geral das obras. Além disso, existe uma proximidade corporal com as mesmas, já 
que durante a inauguração várias pessoas esbarram nas fotografias acidentalmente, ou tocam-lhes deliberadamente. Após o momento 
inicial, as posturas tendem a alterar-se: as pessoas começam a elevar o tom de voz, a caminhar de forma mais descontraída e a circular 
mais entre os grupos inicialmente formados. As pessoas comentam a forma como a exposição está montada, demonstrando o seu agrado 
(“Isto é interessante, esta projeção”, “vêm do teto, as fotos”), conversam sobre as obras em si, não só em termos estéticos mas também 
técnicos, a nível de fotografia, e fazem algumas perguntas a Alfredo Cunha e Luís Pedro Nunes acerca dos locais em causa. Mais tarde, 
discutem-se temas que não estão relacionados com o tema em causa. 
Já durante a apresentação do livro, embora a postura do público seja mais contida do que no momento anterior, não deixa de expressar 
alguma informalidade – as pessoas riem-se, sentam-se nas cadeiras de forma descontraída, algumas permanecem de pé e sucessivas vezes 
comentam entre si o que está a ser apresentado.  
Por fim, após o término da atividade, é servido o vinho do Porto e “línguas-de-gato”, e o ambiente é de convívio e divertimento. 
Questões 
levantadas 
Algumas pessoas dirigem-se a Alfredo Cunha com o intuito de levantar questões relacionadas com as técnicas utilizadas para fotografar e 
imprimir. Questões como o local onde foram tiradas as fotos ou recolhidos os objetos foram frequentemente colocadas a Alfredo Cunha e 
Luís Pedro Nunes, que responderam prontamente a todas elas. 
 
Outras observações 
Uma questão importante de referir é que, em nenhum momento, Alfredo Cunha e Luís Pedro Nunes são designados como artistas. De 
cada vez que é necessária alguma apresentação, como por exemplo no discurso de abertura da exposição, nas publicações do Facebook ou 
até mesmo na folha de sala, Alfredo Cunha e Luís Pedro Nunes são apresentados como fotojornalista e jornalista, respetivamente. 
 
 121 

















Género A atividade foi marcada uma predominância clara de pessoas do género masculino; apenas foram contabilizadas 5 mulheres. 
Idade 
aproximada 
Neste caso assistiu-se a uma maior representação das faixais etárias mais jovens, entre os 25 e os 35 anos. 
Descrição física 
Ao nível da descrição física, é notório que de todos os eventos presenciados, este foi aquele em que os públicos se apresentaram com 
vestuário mais formal. Tendo em conta que grande parte dos presentes eram homens, na sua maioria vestiam fatos ou blazers. 
 
Natureza e descrição da 
atividade 
 
A atividade em causa teve lugar no MIRA_A3, embora seja promovida pelo MIRA FORUM. No armazém 3, está patente a exposição de 
fotografia “Conta Corrente” de Nelson Silva Sousa, com uma série de fotografias do autor expostas em linha na parede de pedra. Ao 
centro foi montada uma plateia, e num patamar mais elevado, duas mesas com cadeiras para os oradores, assim como uma tela para 
projetar vídeo. No extremo oposto da galeria, foi colocada uma mesa com modelos fotográficos disponíveis para teste, e ao lado, uma 
mesa branca para se proceder à demonstração das potencialidades da máquina e ao workshop. 
 
 
Pré-produção da atividade 
 
Tendo em conta que este evento é levado a cabo pela Leica, a conhecida marca de material fotográfico, as Galerias MIRA apenas 
alugaram o espaço à empresa. Nesse sentido, esta atividade não implicou um planeamento logístico tão intenso como as atividades 
anteriores. À exceção do registo do evento - fotografia e vídeo - e da preparação do catering (“línguas-de-gato” e vinho do Porto), tudo o 
resto ficou a cargo dos responsáveis da Leica. 
Galeria: MIRA_A3 (Atividade promovida pelo MIRA FORUM) 
Atividade/Exposição: Apresentação do novo modelo fotográfico da Leica e workshop 
Autor(es): -  
Curadoria: - 
Data: 20 de novembro de 2015  
Hora de início: 14h (hora de chegada às Galerias MIRA); 15h (hora de início da atividade)  
Hora de terminus: 19h 
Duração: 5h 























O facto de ser a empresa cujo produto está a ser apresentado a organizar o evento, fez com que a interação entre galeristas e assistentes de 
galeria fosse menos frequente do que é habitual. Por um lado, não existem as tensões inerentes à preparação do evento, mas por outro 
também não existe o entusiasmo posterior de ver uma tarefa cumprida com sucesso, a que se assistiu nas atividades anteriores. Posto isto, 
a interação entre ambas as partes apenas ocorre quando algo é necessário, como por exemplo trocar a mesa do vinho do Porto para o 





No que diz respeito à interação das pessoas envolvidas na galeria – diretores e assistentes – e os convidados, que neste caso não são 








Ao contrário do que tem acontecido em eventos anteriores, muito embora os galeristas estivessem presentes para receber os visitantes, a 
interação entre ambas as partes foi muito reduzida. Com exceção de algumas pessoas que parecem reconhecer os galeristas,  
cumprimentando-os com familiaridade (algumas delas estiveram presentes nos eventos observados anteriormente); na grande maioria não 
se assiste ao mesmo “ritual” familiarizado de receção que marcou os eventos passados. Aqui há uma distância clara entre esse pequeno 
grupo de pessoas que marcam presença regularmente nas galerias (grupo esse constituído por cerca de 8 pessoas), e os visitantes que vêm 
propositadamente para ver o lançamento da marca. Percebe-se que para a grande maioria, este é o primeiro contato com o espaço, e por 






Entre visitantes  
 
 
Cerca de 10 minutos antes das 15h começam a concentrar-se várias pessoas na entrada da galeria que vão formando pequenos grupos. 
Alguns dos presentes cumprimentam-se à chegada, embora o façam com alguma formalidade. Ao contrário do que aconteceu em eventos 
anteriores, as interações que aqui tomam lugar, embora descontraídas, são notoriamente mais formais e distantes, e as conversas que se 
vão desenvolvendo dizem respeito a questões técnicas ligadas à fotografia. Quase toda a gente se faz acompanhar de máquinas 
fotográficas, apesar de apenas um número muito pequeno de pessoas estar, efetivamente, a utilizá-las. Durante a sessão de apresentação 
do modelo, a interação entre os visitantes é quase nula, porém, um facto curioso, é que existe uma grande circulação de pessoas de dentro 
para fora do espaço – e vice-versa – sendo que apenas um número reduzido de pessoas esteve presente durante toda a apresentação. As 
restantes pessoas dirigiam-se para o exterior, falando ao telemóvel ou conversando entre si sobre temas especificamente ligados à 
fotografia ou ao trabalho. Já no workshop, após um grupo de cerca de 15 pessoas terem ido embora, os responsáveis pelo evento põem em 
prática algumas das potencialidades que explicaram anteriormente. Nesse momento, a interação entre os visitantes aumenta ligeiramente, 
ainda que permaneça contida e formal. No fim, a plateia é desmontada rapidamente e a mesa com o vinho do Porto e as “línguas-de-gato” 
é colocada ao centro, como de resto acontece nas restantes atividades, no entanto, quase ninguém se dirige para lá, permanecendo em 









A interação entre visitantes e oradores, neste caso os trabalhadores da Leica, apenas tem lugar durante a apresentação do modelo e o 
worshop, e é pautada por uma grande formalidade. Discutem-se os modelos, as potencialidades e as fraquezas da nova máquina, tudo 
numa linguagem ponderada e formal, com total ausência de familiaridade. Após o encerramento da atividade, embora os oradores 









Mais uma vez, fruto da recolha de newsletters, há uma breve interação entre visitantes e observadora. Confirma-se aqui a ideia anterior 
que, na sua maioria, são pessoas que visitam pela primeira vez as Galerias MIRA. Em conversa informal chega-se à conclusão de que se 
tratam, maioritariamente, de fotógrafos profissionais ou amadores que vêm de propósito para o lançamento do novo modelo da marca e 
inclusive, vários referem que se deslocaram até aqui por motivos profissionais. É de referir que o anterior grupo de cerca de 8 indivíduos 
cuja familiaridade com o espaço e com os galeristas é maior, tratam-se de pessoas que, segundo elas mesmas “já são da casa”, ou seja, 
visitam o espaço não pela atividade em si, em específico, mas pelo convívio e pelo gosto geral pela arte, cultura, e neste caso, fotografia. 
Curiosamente, em conversa informal, os visitantes que estão nas Galerias MIRA pela primeira vez, salientam questões como a 
preservação da arquitetura original, ou a singularidade do espaço, já o grupo regular, tende a valorizar as relações entre os galeristas e os 












Como já foi referido, toda a atividade decorre num ambiente relativamente formal no qual os visitantes adotam uma postura contida e 
retraída no interior da galeria, e ligeiramente mais descontraída, mas ainda assim ponderada, no exterior. No momento da chegada, os 
visitantes juntam-se em pequenos grupos, mas assim que entram para a galeria vão dispersando, começando a tomar lugar na plateia. 
Seguem-se longos minutos de silêncio, em que algumas pessoas sussurram entre si. Durante a apresentação, a linguagem utilizada pelos 
oradores é bastante técnica e especializada, mas parece haver um entendimento por parte da maioria do público, que acena em jeito de 
concordância e faz expressões de reconhecimento. Como já foi referido, a meio da apresentação, a circulação de pessoas intensifica-se. 
Quando começa o workshop, a linguagem dos trabalhadores da Leica mantém-se técnica e especializada, mas com um tom menos formal. 
As posturas tornam-se mais descontraídas, mas ainda assim contidas, o que acaba por se prolongar até ao final da atividade. O momento 
de convívio não tem lugar dentro da galeria, como é costume, mas sim à porta. Poucas pessoas se dirigem à mesa do vinho e das “línguas-
de-gato”, preferindo conversar no exterior, o que denota uma certa falta de à vontade dentro do espaço, o que não acontece com o já 
referido grupo de visitantes regulares. Por fim, quando os visitantes se vão embora, ficam apenas os trabalhadores da Leica, acabando por 
se juntar perto da mesa a conviver de forma descontraída. 
Questões 
levantadas 
As questões levantadas durante o evento estão essencialmente relacionadas com funcionalidades e técnicas fotográficas. 
 
Outras observações 
Uma questão relevante é o facto de, durante a apresentação, um dos oradores ter referido a razão pela qual escolheram as Galerias MIRA 
para apresentar o novo modelo: segundo este, a proximidade da marca com a cidade do Porto, devido ao posicionamento da fábrica da 
Leica, e o ambiente “alternativo” das Galerias, foram os argumentos utilizados. Isto acabou por ser reforçado com as opiniões dos 





















Género Neste evento assistiu-se a uma predominância de visitantes do género feminino.   
Idade 
aproximada 
Embora este evento tenha contado com uma grande variedade no que toca à representação etária, há um número significativo de jovens 
entre os 20 e os 30 anos. 
Descrição física 
Mais do que em qualquer outro evento observado anteriormente, este prima pelo vestuário alternativo e descontraído dos seus visitantes, 
sobretudo dos mais jovens. Cortes e cores de cabelo invulgares, roupas chamativas, e até o uso de óculos de sol dentro da galeria são 




Natureza e descrição da 
atividade 
 
A inauguração do momento I da exposição em causa teve lugar na primeira galeria, o Espaço MIRA, que embora não tenha sofrido 
grandes remodelações, acabou por resultar numa transformação profunda do ambiente no interior do espaço. A exposição contou com 
uma projeção a ocupar a totalidade de uma das paredes, que consistiu numa montagem de vários fragmentos de vídeos, contendo imagens 
aleatórias de momentos do dia-a-dia do artista. Esses vídeos vão trocando de lugar no espaço de segundos, dando a ilusão de um puzzle 
gigante sempre em movimento. No canto esquerdo da galeria, uma coluna passa o instrumental da música “Avec le Temps…” de Leo 
Ferre, e na parede esquerda, uma série de 16 fotografias impressas em alumínio encontram-se penduradas em linha reta. Elementos como 
caveiras, troncos, mãos e espelhos são apenas alguns dos retratados, contendo sempre alguma referência ao sangue. Além do mais, aquilo 
que distingue esta exposição das anteriores é o desenho de luz: a luminosidade em tons de vermelho foi conseguida através da aplicação 
de plásticos vermelhos sobre as arcadas da galeria e para isolar ainda mais a luz do espaço, foram colocados três panos pretos nos vidros, 
colados com fita adesiva. O interior da galeria perde assim as suas caraterísticas usuais – a grande luminosidade e amplitude – para adotar 
temporariamente um aspeto mais obscuro e misterioso. 
Galeria: Espaço MIRA 
Atividade/Exposição: Inauguração da exposição individual “Avec le Temps…” (Momento I) de Pedro Tudela 
Autor(es): Pedro Tudela 
Curadoria: José Maia 
Data: 19 de dezembro de 2015 
Hora de início: 14h (hora de chegada às Galerias MIRA); 16h (hora de início da inauguração) 
Hora de terminus: 19h 
Duração: 5h 





Pré-produção da atividade 
 
 
Embora se trate de uma das exposições mais aguardadas dos últimos meses, em parte devido ao nível de consagração artística do artista 
em causa, que de entre outros lugares, já expôs em Serralves, a verdade é que a pré-produção que implicou não se afigurou como muito 
complexa. Com exceção dos panos pretos, que funcionaram numa lógica de improviso e que acabaram por trazer alguns problemas, 
nomeadamente a dificuldade em abrir a porta da galeria, tudo o resto foi de fácil colocação e preparação, o que culminou com a conclusão 
da montagem dois dias antes da inauguração. Em comparação com os eventos anteriores, a margem de manobra de dois dias antes de uma 
inauguração é bastante boa, e dissuadiu possíveis discussões e tensões inerentes à pressão do tempo. Todo o trabalho de comunicação, por 
seu turno, foi mais intenso do que nas restantes inaugurações, o que não deixa de estar associado, mais uma vez, à posição privilegiada do 




























Na interação entre os intermediários, neste caso no Espaço MIRA, é evidente a existência de uma hierarquia implícita, na qual o curador 
se encontra no topo, seguido dos galeristas e posteriormente, os assistentes de galeria. No entanto, é marcada por um elevado grau de 
informalidade e proximidade. Nesta inauguração em particular, a interação entre os intermediários antes do momento da inauguração é 
bastante tranquila e descontraída, não se assistindo a momentos de grande tensão. Durante a inauguração a interação é limitada, já que a 






A interação entre os intermediários e o artista é pontuada por uma certa informalidade, embora não comparável às inaugurações 
anteriores, nomeadamente as realizadas no MIRA FORUM (ex. “Toda a Esperança do Mundo”). Nota-se que existe uma relação informal 
entre os galeristas e o curador com o artista, porém, em parte devido às próprias caraterísticas de personalidade do mesmo, a interação é 
menos íntima e emotiva do que a que marcou outras inaugurações. Ainda assim, é de ressalvar que a interação entre o curador e o artista é 






A interação dos visitantes com os intermediários, salvo um grupo regular nas visitas às Galerias MIRA, cuja familiaridade com o espaço e 
com aqueles que se encontram à frente do mesmo é maior, a maioria dos visitantes interage pouco com os intermediários. Com o curador, 
essa interação é mais frequente e demorada, ao passo que com os galeristas trata-se de uma troca rápida de palavras no início e no fim da 
inauguração. Ainda assim, na generalidade, é possível afirmar que a maioria dos visitantes quase não tem contato com os intermediários, e 






Entre visitantes  
 
 
A interação entre os visitantes é circunscrita a pequenos grupos de conhecidos/familiares que se vão juntando à entrada da galeria. Um 
número significativo de pessoas cumprimenta-se entre si, mas ao invés do que aconteceu em eventos anteriores, a grande maioria dos 
presentes parece visitar o espaço pela primeira vez. Isso é particularmente evidente pelo facto de muitos dos grupos permanecerem 
estáticos, não desenvolvendo qualquer relação com os demais. No interior, assiste-se a um progressivo afastamento dos grupos, e muitos 
dos visitantes deambulam solitariamente pelo espaço. A interação entre os visitantes começa por ser breve e pontual, essencialmente 
marcada por comentários às obras e ao ambiente da galeria, e embora aumente gradualmente, mantém-se sempre ligeiramente contida e 
retraída. Essa interação é praticamente limitada aos grupos que parecem conhecer o espaço, já que os restantes tendem a deslocar-se para 
o exterior. Além disso, é importante referir que a visita prolonga-se mais para os que aparentam já ser visitantes habituais, ao passo que 













regulares para quem a interação é mais frequente e desinibida. Dentro desse grupo é possível identificar um conjunto de visitantes usuais 






A interação dos visitantes com o artista vai no mesmo sentido. Algumas pessoas vão ao seu encontro, com maior ou menor familiaridade 
e intimidade, e é evidente a presença de amigos, familiares e alunos. Pedro Tudela, o artista em exposição, é professor na faculdade de 
Belas Artes e como tal, muitos dos seus alunos marcaram presença na inauguração. Além disso, é de ressalvar a presença de artistas que 
expuseram em outras ocasiões nas Galerias MIRA, e começa a tornar-se evidente um “núcleo duro” de artistas, sobretudo 
contemporâneos, com uma íntima ligação às galerias, mas mais precisamente ao Espaço MIRA, que tendem a visitar as exposições uns 
dos outros. Apesar disso, a maioria dos visitantes não interage com o artista, ou se o faz, é por intermédio de alguém conhecido que 





A interação entre visitantes e observadora é frequente neste evento, uma vez que é necessário estar à porta a receber as pessoas. Dada a 
fragilidade dos panos usados para cobrir as portas, foi decidido que nesta exposição haveria uma espécie de “receção”, em que a 
observadora, na condição de estagiária, estaria à entrada a encaminhar as pessoas para o interior, aproveitando para convidá-las a pegar na 













A postura dos visitantes no momento de chegada, apesar de descontraída, denota alguma falta de familiaridade. Embora alguns grupos de 
pessoas pareçam sentir-se à vontade e bastante integrados, alguns dos quais já marcaram presença em eventos anteriores, a maioria 
concentra-se em pequenos grupos estáticos de conversas essencialmente relacionadas com o tema em exposição. Quando entram dentro 
do espaço, a postura torna-se ainda mais retraída, e isso nota-se pelo silêncio. Apesar do ambiente escuro, a exposição acaba por ser 
bastante interativa, na medida em que, ao passarem diante dos projetores, as pessoas projetam as suas sombras na parede, tomando parte 
da própria obra. Deambulam lentamente pela sala, ora em grupo, comentando em si o que vão vendo, ora sozinhas, assumindo um ar 
contemplativo e concentrado. Alguns dos presentes tiram notas em cadernos, outros e outros fotografam. O tom de voz mantém-se baixo, 
e mesmo quando a interação se intensifica, algum tempo após os visitantes deambularem pela sala, não se assiste, como em eventos 
anteriores, a uma conversação totalmente liberta e descontraída. As reações às obras não são tão evidentes como em outras exposições, 
mas ainda assim é possível identificar algumas expressões de interesse e confusão, mas sobretudo de entusiasmo face às sombras na 




Outras observações - 
 127 
















Género O género predominante nesta inauguração foi o masculino. 
Idade 
aproximada 
No que diz respeito à faixa etária, assistiu-se a uma representação quase exclusiva de pessoas em faixas etárias entre os 50 e os 70 anos. 
Apesar disso, encontram-se algumas pessoas mais jovens, casais, sobretudo, e cinco crianças. 
Descrição física 
A nível físico, os visitantes destacam-se especialmente pelo cuidado com que se vestem, uma vez que, comparativamente a eventos 







Natureza e descrição da 
atividade 
 
A atividade em causa trata-se de uma exposição cujo tema principal são as viagens, nomeadamente a visão de Estêvão Lafuente (irmão do 
diretor das Galerias MIRA) sobre um conjunto de viagens que fez durante a sua vida. 
 Eglantina Monteiro, para a curadoria desta exposição, desviou-se do tradicional modelo expositivo de fotografias penduradas na parede, 
optando por recorrer a paletes de madeira, numa simbologia associada à mobilidade, aos transportes e à própria viagem.  
Assim, as fotos impressas em tamanho grande foram pousadas nas paletes, que por sua vez foram colocadas ao alto contra a parede, no 
correr da galeria. Ao centro, numa tela branca pendurada no teto, assiste-se a duas projeções: uma delas exibe um mapa surrealista onde 
os países pelos quais Estêvão Lafuente passou se encontram espalhados de forma aleatória; e a outra projeção, voltada para a parte de trás 
da galeria, mostra a vista de dentro de um avião em movimento, mais precisamente das nuvens. É este vídeo que dá som à exposição, 
repetindo sucessivas vezes o barulho de um avião a aterrar e a levantar voo. 
Galeria: MIRA FORUM 
Atividade/Exposição: Inauguração da exposição individual “O MEU MAPA – Fotografia” de Estêvão Lafuente 
Autor(es): Estêvão Lafuente 
Curadoria: Eglantina Monteiro 
Data: 23 de janeiro  
Hora de início: 14h (hora de chegada às Galerias MIRA); 16h (hora do início da inauguração)  
Hora de terminus: 19h 
Duração: 5h 





Pré-produção da atividade 
 
A produção desta exposição não implicou grandes dificuldades, embora só tenha ficado completamente finalizada a poucas horas da 
inauguração. Apesar de não existir grande margem de manobra no que diz respeito ao tempo de preparação do evento, dado que a 
curadora chegou a poucos dias da inauguração, a verdade é que a serenidade com que tudo se preparou inibiu possíveis discussões e 
tensões internas. Também o ambiente familiar experienciado na preparação da inauguração foi um ponto a favor, dado que a curadora é 
irmã da diretora das Galerias e o artista, irmão do diretor. A desinibição com que se discutiram ideias e sugestões, numa base familiar e 


























Como já foi anteriormente referido, a relação de parentesco entre todos os envolvidos na exposição, fez desta atividade um caso muito 
particular, especialmente no que diz respeito às interações entre os intermediários e o artista convidado. Ao contrário do que aconteceu em 
eventos anteriores, neste caso, as fronteiras entre a interação pré-inauguração e durante a mesma encontravam-se bastante diluídas. O 
clima de alegria, boa disposição e proximidade que imperou durante os momentos de montagem e preparação da atividade foi, de igual 
modo, sentido durante toda a inauguração. A interação entre o artista e os intermediários – inclusive os assistentes de galeria, mas, 
evidentemente, de forma mais reforçada com os galeristas e curadora – é informal, próxima, familiar e intimista, pontuada por um registo 







Esta subcategoria vai de encontro às anteriores na medida em que a interação entre os visitantes e os intermediários – nomeadamente 
galeristas e curadora – mais do que em qualquer outro evento observado, é familiar e bastante próxima. Não só se cumprimentam de 
forma bastante entusiasta, inclusive com abraços, como se prolongam no convívio. Começam por falar da exposição, na maior parte dos 
casos, congratulando a curadora pelo desenho expositivo, mas logo acabavam por abordar outros temas que se estendem para lá das 
galerias. Muitos dos visitantes, inclusive, falam de questões pessoais e familiares, comentam histórias passadas e memórias, o que torna o 
ambiente acolhedor e familiar. O número de visitantes que não interagem com os intermediários é quase nulo.  
 
 
Entre visitantes  
 
 
Esta inauguração foi aquela em que a interação entre os visitantes foi mais intensa e informal. Embora os visitantes tendam a concentrar-
se em torno dos grupos com que chegam às galerias, estes são voláteis e dinâmicos, as pessoas deambulam pelo espaço conversando entre 
si sobre temas aleatórios que nem sempre têm diretamente a ver com a exposição, circulando livremente pelo espaço e cumprimentando-
se à passagem. Fala-se alto, ouvem-se gargalhadas, e a interação é descontraída e à vontade. Nesta exposição, ao contrário das anteriores, 
não se destacam pessoas ou grupos que pareçam deslocados e constrangidos, pouco familiarizados com o espaço; pelo contrário, a 












A interação entre os visitantes e o artista foi mais intensa nesta inauguração do que em qualquer uma das anteriores: estes dirigem-se ao 
artista, que circula pela galeria parando junto de várias pessoas para conversar sobre as obras, e questionam-no sobre os lugares que 
visitou, as técnicas fotográficas a que recorreu, as principais caraterísticas dos lugares, etc.  
Mesmo aqueles que parecem não deter qualquer relação com o protagonista da exposição dirigem-se a ele com grande à vontade e 
descontração. Este chega mesmo a fazer uma espécie de visita guiada para algumas pessoas, percorrendo com elas a galeria e falando de 




presença das crianças, às quais Estêvão Lafuente dedica bastante tempo e atenção. 
Entre visitantes 
e observadora 
A interação entre visitantes e observadora é frequente mas breve, devido à recolha de newsletters. Esta tarefa permitiu perceber que 
poucos são os visitantes estreantes: a esmagadora maioria não só subscreve o e-mail e Facebook, como deixam ainda presente que se 













Uma particularidade desta inauguração foi o facto de não se assistir a uma alteração das posturas e da linguagem verbal/não-verbal ao 
longo do decorrer da atividade. Em momentos anteriores, notou-se que as pessoas assumem posturas mais contidas e desconfortáveis no 
momento inicial da visita, acabando por, progressivamente, assumir comportamentos mais desinibidos. Porém, neste evento em particular, 
o ambiente (e consequentemente a postura dos que para ele concorrem) foi desde início pautado pela descontração e extroversão. Um 
outro facto curioso foi também observar o quão “físicas” foram as interações no contexto desta inauguração: mais do que em qualquer 
outra, tanto os visitantes como os intermediários interagiam entre si recorrendo muito ao toque e até ao abraço, o que mais uma vez 
mostra o lado mais emocional e intimista desta atividade. 
Questões 
levantadas 
As questões levantadas dizem respeito, essencialmente, aos lugares em que foram tiradas as fotografias e respetivas caraterísticas, e às 
funcionalidades utilizadas para captar as imagens. Curiosamente, começa a notar-se que as perguntas relativas ao processo de produção 
das obras são somente levantadas quando se trata de exposições fotográficas, em parte devido ao acesso relativamente facilitado às 
máquinas fotográficas.   
 
Outras observações 
Nas Galerias MIRA, e especialmente no MIRA FORUM, existe um grupo de visitantes que, voluntariamente, contribuem para o bom 
funcionamento das galerias, ajudando na preparação dos eventos, quer através do apoio em momento de montagem, quer através da 
divulgação. Nesta inauguração foi possível identificar uma outra forma de voluntarismo: um pequeno grupo de fotógrafos amadores 
disponibiliza-se para fotografar a exposição, e mais tarde, essas fotos são partilhadas no grupo das Galerias MIRA, que por sua vez, pode 
ou não utilizá-las na página oficial do Facebook, com devidos créditos ao autor. Além disso, em alguns casos, esses fotógrafos têm até o 
seu nome incluído nas folhas de sala. Trata-se de uma prática curiosa que funciona em estreita ligação com uma série de grupos informais 
de fotografia, de entre os quais o EyeEm Porto e o PORTO Photography, assim como os próprios grupos de Facebook do Espaço MIRA e 







 Anexo 2.5. Grelha de observação direta participante – Inauguração da exposição individual “Se já não fosse…”; performance 















Género Há uma maior representação de visitantes do género masculino. 
Idade 
aproximada 
Nesta inauguração predominam sobretudo as faixas etárias mais jovens, entre os 25 e os 35 anos. 
Descrição física 
Há semelhança do que aconteceu na exposição de Pedro Tudela (Anexo 2.3.), a forma de apresentação dos visitantes é descontraída e 






Natureza e descrição da 
atividade 
 
Esta exposição foi marcada por um elevado número de detalhes visuais e auditivos, o que implica uma necessidade mais minuciosa de 
observação por parte dos públicos. À entrada, um foco de luz ilumina uma bandeira da União Europeia pendurada pelo teto, que oculta o 
resto da galeria. Contornando a bandeira, um conjunto de ossos frescos encontra-se no chão, embrulhados na bandeira portuguesa e 
cobertos de sal. Ao lado encontra-se um malho, um instrumento de lavoura utilizado para debulhar os cereais. Após essa zona de entrada, 
é possível identificar mais duas zonas distintas, que embora não sejam demarcadas de forma explícita, acabam por sê-lo implicitamente, 
através do desenho de luz. Existe uma zona com fraca luminosidade, onde duas projeções de vídeos elaborados pela artista passam na 
parede. Também estão presentes dois hantarex, e dois puffs onde as pessoas se podem sentar e usar os headphones disponíveis para ouvir 
o som dos vídeos, já que apenas um destes passa em voz alta. A zona seguinte é pautada por uma intensa luminosidade, e um conjunto de 
fotografias impressas em tamanhos variáveis foram coladas no chão – em tábuas brancas – e nas paredes. Os objetos fotografados são 
aleatórios, desde maçãs, árvores, desenhos pintados em partes do corpo, e até pássaros mortos. Existem ainda alguns objetos colocados 
em pontos específicos escolhidos pela artista: uma alface, uma beterraba, uma maçã cortada ao meio, duas pedras, um par de luvas e um 
livro de Álvaro Lapa. 
Galeria: Espaço MIRA 
Atividade/Exposição: Inauguração da exposição individual “Se já não fosse…” de Susana Chiocca; apresentação da performance “Europa” pela mesma artista. 
Autor(es): Susana Chiocca  
Curadoria: José Maia 
Data: 13 de fevereiro de 2016 
Hora de início: 14h (hora de chegada às Galerias MIRA); 16h (hora da inauguração) 
Hora de terminus: 19h 
Duração: 5h 





Pré-produção da atividade 
 
 
De todas as inaugurações observadas até então, esta foi talvez uma das que mais inquietação causou junto dos intermediários das Galerias 
MIRA. A simultaneidade da pré-produção do evento com uma série de projetos em curso, nomeadamente a preparação para a terceira 
edição do MIRA Mobile Prize (concurso de fotografia mobile promovido pelas Galerias MIRA), contribuíram para tornar os dias que 
antecederam esta inauguração bastante tensos. A um dia da inauguração, os atrasos na montagem eram mais do que evidentes. Isso deu 
aso a algumas discussões internas, embora a artista tivesse adotado, desde início, uma postura relaxada e descontraída. Um facto 
importante a referir e que marcou todo o processo de pré-produção (mas também, e sobretudo, pós-produção) desta exposição, foi o 
desfasamento entre aquilo que a artista idealizou, discutido com o curador, e aquilo que os recursos das galerias permitiram pôr em curso. 
A artista demonstrou-se totalmente aberta a possíveis alterações e redefinições na forma como idealizou a exposição, porém, ainda assim, 
surgiram alguns problemas, especialmente derivados do tipo de material que utilizou nas suas obras: o recurso a elementos 
biodegradáveis, sobretudo dos ossos, representou alguns problemas, nomeadamente relacionados com o apodrecimento dos mesmos e 































A interação entre os intermediários e a artista é marcadamente informal e até divertida. Existem alguns momentos de tensão por parte dos 
galeristas, assistentes, mas especialmente do curador, no entanto, a artista assume uma postura relaxada que acaba por atenuar possíveis 
discussões. Num momento inicial da inauguração, com um número reduzido de visitantes, nota-se um certo constrangimento partilhado 
por ambos os lados, quer o dos intermediários, quer o da artista, uma vez que o número de pessoas esperadas não está a corresponder ao 
número de visitantes efetivos. As interações entre eles, embora informais e familiares, são pontuadas por um certo desconforto – falam 
relativamente baixo entre si, e sobre temas que não dizem respeito à exposição. Uma hora mais tarde, quando o espaço começa a encher, a 
interação entre galeristas e curador com a artista torna-se pontual: cada qual está a cumprimentar os seus próprios conhecidos, 
apresentando-os ocasionalmente à artista, e vice-versa. Só mais tarde, já no final da exposição, a interação entre eles é retomada, e denota-







Ao invés do que tem acontecido em inaugurações anteriores, onde a interação entre visitantes e galeristas é mais intensa e familiar, neste 
caso em particular, a interação entre ambas as partes existe, ainda que com uma frequência menor quando comparada aos eventos do 
MIRA FORUM. Essa interação é rápida e superficial, não existindo uma predisposição tão clara para o convívio como em momentos 
anteriores, mas mais para a troca rápida de comentários sobre as galerias e a exposição em curso. Isso é ainda mais evidente no caso da 
interação dos visitantes com os assistentes de galeria, que é praticamente inexistente. Ao invés, os visitantes tendem a interagir mais 
intensamente e de forma mais liberta com o curador, que aparenta conhecer um número significativo de pessoas presentes. Ainda assim, 
as conversas são quase limitadas a temas fora da esfera pessoal, nomeadamente a arte, a exposição em curso, eventos passados ou a tomar 





















Entre visitantes  
 
 
O comportamento dos visitantes nesta exposição torna evidentes algumas regularidades, nomeadamente a tendência para uma interação 
mais pontual no que diz respeito às atividades realizadas no MIRA FORUM. Na hora de inauguração da exposição, apenas 5 pessoas 
marcam presença na galeria: duas delas são conhecidas da artista e do curador e param a conversar com eles, enquanto as restantes 
vagueiam em silêncio pelo espaço. Mais pessoas vão chegando, na sua maioria em pequenos grupos de 2 a 5 pessoas, mas assim que 
entram na galeria, os grupos tendem a dissolver-se e as pessoas não interagem entre si. Quando o fazem é em voz baixa e para comentar 
alguma coisa relativa à exposição. Só após a performance, na qual Susana Chiocca – em cinco minutos de total silêncio – corta as estrelas 
da bandeira da União Europeia com uma tesoura e atira-as ao chão, a interação entre os visitantes tende a aumentar, mas sempre limitada 
aos grupos de origem, e ainda ligeiramente contida. Existe um número considerável de pessoas que se conhecem entre si, 






Embora muita gente se dirija à artista para a cumprimentar, em alguns casos com elevada proximidade, o que leva a indiciar que se tratam 
de amigos ou familiares, a grande maioria dos visitantes não tende a interagir com a artista. Em alguns momentos, são-lhe feitas 
apresentações por parte quer do curador, quer dos galeristas, mas a interação é breve e circunscrita à temática da exposição. Um caso 
curioso que deve ser registado é a presença de um jovem que aborda a artista por si mesmo, apresentando-se como um estudante de artes 
que se encontra a fazer um trabalho sobre a exposição em causa. Perante isso, a artista faz-lhe uma visita guiada pela galeria, explicando-
lhe os detalhes de cada obra. 
Entre visitantes 
e observadora 























A nível de linguagem verbal e não-verbal assiste-se a uma ligeira gradação que, no entanto, fica aquém da que se tem verificado em 
outros eventos anteriores: embora se assista a um crescendo no que diz respeito ao à vontade e descontração dos visitantes, não existe uma 
libertação tão clara da linguagem verbal e corporal como se tem assistido em outros eventos, especialmente os do MIRA FORUM. Num 
momento inicial, quando ainda poucas pessoas se encontram na galeria, impera o silêncio. Em parte isso parece ser resultado do som 
escolhido para acompanhar a exposição: a declamação pausada de um texto poético parece ter um efeito inibidor do convívio, levando a 
que, mesmo quando a faixa é ouvida mais do que uma vez pelos mesmos visitantes, estes evitem interromper, falando em sussurro. Com 
exceção de um grupo familiarizado com o espaço, e cuja postura é descontraída e desinibida, a restante maioria, assim que entra na 
galeria, concentra-se na zona mais escura, a das projeções, sentando-se nos puffs e no chão e ou permanecendo de pé. O ambiente, salvo a 
exceção do referido grupo regular nas visitas às Galerias MIRA, é de constrangimento e conquanto tenda a atenuar-se à medida que chega 
mais gente, acaba por não se observar a mesma postura familiar e intimista de outros eventos anteriores. Algumas pessoas vão-se 
afastando da zona dos vídeos, começando a deambular pela galeria, de forma lenta e solitária, curvando-se para ver as obras. Na sua 
maioria, parecem pouco familiarizadas com espaço, e muitas aparentam visitar a galeria pela primeira vez. Os visitantes que vão 
chegando por volta das 17h, ao invés dos que chegaram mais cedo, dirigem-se logo à zona de exposição propriamente dita, apenas 
olhando para os vídeos, mas sem assistir aos mesmos. Um facto interessante é que quase ninguém nota a presença dos ossos, mas 
demoram-se junto dos objetos como a maçã, a alface, e especialmente as luvas. Algumas pessoas colocam-se de cócaras para ler o livro, 
aberto numa página escolhida pela autora, mas ninguém pega no mesmo.  
 133 
Entretanto dá-se início à performance e as reações são variadas: incredulidade, confusão, divertimento e indiferença são as que mais se 
identificam. A artista termina de cortar as estrelas e caminha até ao escritório em silêncio, recebendo uma salva de palmas. A partir desse 
momento, a interação e a postura dos visitantes altera-se, tornando-se mais liberta e descontraída, mas não totalmente. Com exceção do 
grupo de 7 ou 8 pessoas que convivem animadamente, em voz alta, conversando com os galeristas ou com o curador, as demais cingem-se 
aos grupos com que chegaram às galerias, falando entre si com um tom de voz moderado. Algumas pessoas circulam pelo espaço, 
observando as obras, mas a grande maioria tende a ir embora após a apresentação da performance. Entretanto, por volta das 18h30, alguns 
dos visitantes, sobretudo os mais velhos, que se encontram no interior, começam a dirigir-se para a galeria ao lado, onde terá lugar a 
apresentação de um livro infantil. É curioso referir que ao longo da tarde várias foram as pessoas a confundir os dois eventos, o que fez 




































Género Nesta atividade destaca-se a presença de pessoas do sexo masculino. 
Idade 
aproximada 
Os visitantes desta inauguração situam-se, sobretudo, na faixa etária entre os 40 e os 60 anos.   
Descrição física 
A nível da descrição física dos visitantes, embora não se possa dizer que apostaram numa apresentação formal, é de notar que existe um 









“Encontros com Álvaro Lapa” é uma exposição que pretende enaltecer a memória do autor no ano em que se celebram 10 anos após a sua 
morte. Em parceria com a galeria Quadrado Azul, o Espaço MIRA apresenta um conjunto de desenhos, pinturas e textos originais de 
Álvaro Lapa, assim como criações de artistas contemporâneos inspiradas no mesmo.  
Ao nível da descrição espacial da exposição, na parede lateral da galeria encontram-se uma série de fotografias tiradas pelo autor, 
seguindo-se vários quadros (desenhos, serigrafias, pintura a lápis de cera) que se prolongam pela parede frontal do espaço. Do lado 
esquerdo, uma projeção com poemas do livro “Raso como o Chão” em fundo preto, e no canto paralelo, passa um vídeo de Pancho 
Guedes. Existe ainda ao dispor dos visitantes uma comprida mesa de madeira onde estão pousadas várias obras de Álvaro Lapa, e outras 
tantas que o inspiraram ao longo da vida. Do lado esquerdo, perto da entrada, duas cadeiras sustentam dois media players, onde passam, 
respetivamente, uma música de Ana Deus e a leitura de João Sousa Cardoso, ambos de textos escritos pelo artista. 
Galeria: Espaço MIRA 
Atividade/Exposição: Inauguração da exposição “Encontros com Álvaro Lapa”; aula com João Sousa Cardoso 
Autor(es): Regina Guimarães, Saguenail, Ana Deus, João Sousa Cardoso, Fernando Marques Penteado, Francisco Palma Dias.  
Curadoria: Eglantina Monteiro e José Maia 
Data: 19 de março de 2016 
Hora de início: 14h (hora de chegada às Galerias MIRA); 16h (hora de início da inauguração) 
Hora de terminus: 19h 
Duração: 5h 









Pré-produção da atividade 
 
A pré-produção desta atividade foi marcada por momentos de grande tensão e expetativa. Trata-se de um evento de relevo no panorama 
da cidade do Porto, que visa trazer à memória um artista cuja consagração atravessou as fronteiras da vida, e como tal, a excelência 
exigida pelos curadores e galeristas é ainda mais evidente que nos eventos até agora experienciados. Em comparação com as demais 
atividades realizadas nas Galerias MIRA desde o início do estágio, esta foi aquela cuja planificação foi levada a cabo mais cedo, o que só 
por si ilustra a importância do evento. Algo importante a relatar e que marcou os dias que antecederam a exposição, foi o acesso e os 
cuidados a ter com as obras adquiridas para exibição. Tratam-se de obras de grande valor monetário e que pertencem a particulares que as 
cederam para o período em causa. Além disso, algumas das obras estão sob a alçada da galeria Quadrado Azul, cuja parceria para este 
evento foi fundamental. No caso das obras cedidas por essa galeria, foi necessário efetuar seguros que garantir a proteção das mesmas, e 
durante todo o período em que a exposição esteve a decorrer, as medidas de segurança foram fortificadas. A rotina de guardar os quadros 
no interior do escritório todas as noites para voltar a retirá-los de manhã, a instalação de um sistema de deteção de entrada de visitantes na 
galeria para informar a sua presença, são apenas alguns exemplos de medidas de segurança impostas durante este período. Uma outra 
situação a referir e que se tratou de uma estreia na experiência de estágio, foi o processo de recuperação de algumas das obras para 
exposição, nomeadamente as fotografias dispostas em acrílico sobre platex. Dada a sujidade alojada no interior das “molduras” 
plastificadas que protegiam as fotografias, foi necessário recuperá-las, refazendo a plastificação das mesmas. Tratou-se de um trabalho 
minucioso e demorado, ao qual se seguiu a colocação das mesmas na parede da galeria, conforme um desenho previamente definido pelos 
curadores. Mais do que em qualquer outra exposição até então observada, esta exigiu uma participação mais ativa por parte da 
observadora no processo de montagem, permitindo perceber como funciona a região de “bastidores” de uma produção artístico-cultural. 
Ainda a ressalvar nesta categoria, as tensões inerentes às limitações de recursos humanos especializados nas Galerias MIRA, foram 
particularmente evidentes neste caso. Os curadores haviam pensado um desenho de luz diferente daquele que foi conseguido para a 






















Esta subcategoria não se aplica a este caso, a não ser na relação dos intermediários com João Sousa Cardoso, o artista convidado para 
fazer a leitura de um conjunto de textos de Álvaro Lapa. A interação entre o mesmo e os intermediários das Galerias MIRA, sem exceção, 
é caraterizada pela familiaridade e proximidade, em parte devido ao facto de se tratar de uma visita recorrente nas Galerias mas também 
um convidado regular para eventos que tomam lugar nestes espaços. A sua relação de longa data com os curadores e a proximidade com 







A interação entre visitantes e intermediários, talvez mais do que em qualquer outro evento do Espaço MIRA, é frequente e intensa. Os 
curadores e os galeristas circulam pelo espaço, parando para cumprimentar e conversar informalmente com os presentes, acabando, 
muitas vezes, por ficar algum tempo a conversar sobre temas que não têm diretamente que ver com a exposição, o que, de acordo com o 
observado é uma tendência mais particular dos eventos do MIRA FORUM. Estão presentes muitos amigos e familiares dos curadores, 
mas sobretudo, muitos artistas que já expuseram nas Galerias MIRA anteriormente. Mais uma vez, é evidente a presença de um núcleo de 


















proximidade. Assim que termina a leitura de João Sousa Cardoso, a interação entre visitantes e intermediários ganha contornos que nunca 
havia assumido até então no Espaço MIRA desde o início das observações: concentrados à volta da mesa, os visitantes e intermediários 
conversam sobre a vida de Álvaro Lapa, partilhando memórias e experiências do artista. Muitos dos presentes – nomeadamente o tal 
núcleo presente de artistas e os curadores – não só conheceram como, inclusive, foram alunos de Álvaro Lapa, e como tal, recordam 
diversos episódios passados com o autor. Esta interação, mais do que informal e familiar, é íntima, e para isso concorre o próprio 






Entre visitantes  
 
 
A interação entre os visitantes, durante o decorrer do evento, foi marcadamente descontraída e informal. Ao invés do que costuma 
acontecer nas inaugurações do Espaço MIRA, não se assistiu a uma concentração das pessoas no exterior – apesar da ausência de chuva – 
mas antes a uma mobilização geral para o interior do espaço. Lá, contrariando a tendência usual para uma deambulação solitária e 
contemplativa, deu-se o caso de os presentes se deslocarem maioritariamente em grupos de duas a quatro pessoas, comentando entre si as 
obras. Existem algumas pessoas cuja interação com os demais é menor, e cuja falta de familiaridade com o espaço leva a sugerir que se 
tratam de estreantes na visita às Galerias MIRA, mas na generalidade, a maioria dos indivíduos parecem reconhecer-se de outros 
momentos anteriores. Num momento posterior, aquando o término da aula com João Sousa Cardoso, a interação entre os visitantes 




Embora, devido à particularidade desta exposição, esta subcategoria não se aplique da mesma forma como tem sido descrita em 
momentos anteriores, pode ser aqui incluída a interação entre visitantes e orador, neste caso João Sousa Cardoso, o que acaba por ir no 
seguimento da subcategoria acima enunciada: a interação é marcadamente informal, familiar e próxima, inclusive fisicamente. 
Entre visitantes 
e observadora 
























A linguagem verbal e não-verbal presente nesta inauguração, como já foi brevemente explicitado em categorias anteriores, assumiu uma 
natureza muito particular. Como já foi referido, a preferência por uma deambulação mais concentrada em pequenos grupos, menos 
solitária e contemplativa e mais interativa, com comentários, gestos e conversas sobre variados temas, não costuma ser caraterística das 
inaugurações do Espaço MIRA, aproximando-se mais do modelo do MIRA FORUM. Aliás, a própria postura de familiaridade e 
descontração da maioria dos visitantes, aliada a uma desinibição verbal, torna esta inauguração um caso especial: os visitantes falam alto, 
riem, e acima de tudo, demonstram as suas próprias emoções em palavras, o que não tendia a acontecer em momentos anteriores. Há 
obras que suscitam surpresa, contentamento e interesse, às quais as pessoas reagem fisicamente, aproximando-se para ver melhor, mas 
também verbalmente “Gosto deste!; Olha que giro!”; e outras que suscitam repulsa, nomeadamente algumas que exibem imagens de 
animais mortos no talho, e perante as quais as pessoas tendem a afastar-se e a exprimir o seu desagrado, “Que nojo!”.  
Durante a aula de João Sousa Cardoso, os visitantes e intermediários tomam lugar nos bancos de madeira em frente à mesa colocada no 
centro da galeria, e os que ficam de fora, sentam-se numa plateia improvisada. As luzes da galeria estão desligadas, com exceção de dois 
pequenos candeeiros – um de pé e um de mesa – que conferem uma luminosidade familiar e acolhedora ao espaço. As pessoas sentam-se 
bastante próximas, especialmente as que se encontram ao redor da mesa, e escutam em silêncio a leitura de João Sousa Cardoso. Porém, 
não se trata do mesmo silêncio que pautou outros momentos de “apresentação”, como é o caso das apresentações de livros ou até das 
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performances que tiveram lugar nas Galerias: trata-se de um silêncio confortável, acolhedor, quase íntimo, que quando é quebrado com o 
final da declamação, faz com que o próprio tom de voz dos que participam na “conversa” seja pautado por uma certa moderação. Fala-se 
relativamente baixo e lentamente, mesmo quando se trata de alguma partilha mais engraçada, não por constrangimento ou vergonha, mas 
antes pelo próprio ambiente quase “sagrado” que se cria em torno do momento de leitura. As posturas são relaxadas, no verdadeiro 
sentido do termo, inclusive, uma ou duas pessoas têm a cabeça pousada sobre os braços na mesa, e outras encostam-se ao ombro dos 
familiares/amigos com quem se encontram.  
Como foi referido anteriormente, partilham-se memórias, histórias e vivências que têm Álvaro Lapa como protagonista, e experiencia-se 





















Categorias Subcategorias Resumo Excerto 
 
 







O artista não aborda diretamente esta questão, referindo apenas 
que desde cedo desenvolveu um gosto particular pelo som e pela 
música, porém, não elabora pistas que permitam deduzir de onde 
surgiu esse interesse.  
Mais tarde, relata que juntamente com os irmãos envolveu-se 
num projeto de criação de uma discoteca.   
“Eu desde muito cedo tenho um enorme gosto e 
aproximação com o som, nomeadamente musical e tentei 
aprender viola com um cego, que é assim uma coisa, quer 
dizer, é uma antítese (...) depois, bem mais tarde, lembro-me 
perfeitamente de desenvolvermos uma discoteca, aqui o 
plural sou eu e os meus irmãos, desenvolvemos uma 


















O artista complementa o trabalho de criador com o de professor 
na faculdade de Belas Artes do Porto, e a sua trajetória 
profissional foi marcada por uma grande mobilidade dentro das 
áreas da própria arte. 
“(...) depois reencontrarmo-nos em outro contexto que não 
era o da arte contemporânea, mas o do teatro (...) mais 
recentemente encontramo-nos de alguma forma por via do 
cinema. (…) Sei que davas aulas na manhã seguinte nas 
Belas Artes e rodávamos até à uma, duas da manhã em 
condições de frio.” (JSC) “Bom, muito mais tarde eu tive a 
coragem...eu fiz rádio, rádio pirata!” 
Relação com o 
risco profissional 
O artista deixa a mensagem subentendida de que até dada altura a 
sua posição em relação a áreas profissionais com as quais não 
estava muito familiarizado era de receio. Porém, acabou por 
tomar a decisão de se envolver em projetos desafiantes. 
“Eu até então tinha mergulhado de pé e contigo mergulhei de 
cabeça, portanto, pela primeira vez… sempre mergulhei de 
pé porque tinha algum receio“ 
 Atividade/Exposição: “Avec le temps…” 
Artista: Pedro Tudela (em conversa com João Sousa Cardoso) 
Galeria: Espaço MIRA 






























Processo de criação como trabalho de equipa.  
No primeiro caso, o artista destaca a existência de um vasto 
número de pessoas envolvidas numa só produção, ao passo que 
no segundo caso, refere a necessidade de contratar pessoas para 
tratar de questões com as quais não está familiarizado. É 
importante notar que refere a questão da coautoria nessas 
situações, assumindo o protagonismo da pessoa em causa na 
concretização da obra.  
“(...) eu estou com a agenda muito cheia, não vou conseguir 
encontrar tempo para estar um mês acordado à noite (…) 
com uma equipa de 80 pessoas”  
“(...) muito mais tarde eu tive a coragem de utilizar o som, 
ou de pelo menos recorrer a pessoas que tinham algum à 
vontade e alguma prática (…) era uma encomenda “eu 
preciso disto, tu és capaz” (…) mas rapidamente havia uma 
aproximação de coautoria muito franca, portanto, nunca 








O autor reconhece que existe uma tendência para a identificação 
com trabalhos de outros autores e salienta que isso não representa 
um “desvio” na sua própria identidade artística. Refere que 
quando as pessoas estão num patamar idêntico de criação há uma 
aproximação e identificação com outros trabalhos, o que 
denomina de “encontros” e que vê como algo positivo, 
enriquecedor e não como uma perda de originalidade ou 
imitação.  
“(…) Há determinadas obras que gostava de ter sido eu a 
fazer (...) este tipo de cruzamentos, estás a ver, não quer 
dizer que aquilo seja uma espécie de desvio (…) Tu também 
estás de algum modo num pé idêntico, num patamar idêntico 
de criação, ou de construção de elementos, etc, não é? E de 
algum modo quando isso acontece há ali uma espécie de 
identificação qualquer e que aproxima  o trabalho (…) Há de 
facto um reconhecer de um trabalho e de uma identidade, de 
determinado tipo de gestos que foram produzidos pelo 
Lenhas e que reconheço que podem estar relacionados com 
alguns que eu tenho produzido até agora.” 
 
Reflexo da vida 
pessoal na criação 
artística 
João Sousa Cardoso destaca a importância da própria experiência 
de vida de Pedro Tudela na criação desta obra. Além disso, o 
artista refere o exemplo de uma obra anterior em que usou 
objetos pessoais, da sua própria casa, para elaborar uma 
performance.  
“(...) claro que eu sei que a questão do biológico tem a ver 
com experiências vividas por ti, tem a ver com o percurso de 
vida” (JSC) 
“(…) Na altura, a minha colcha da cama do quarto onde eu 
vivia era a bandeira portuguesa (…) pronto, eu levei para a 





Quando questionado sobre o processo de criação artística 
enquanto resultado de escolhas não conscientes, de “poesia em 
processo” como refere João Sousa Cardoso, Pedro Tudela 
salienta a dimensão mais técnica e pragmática do processo de 
criação artística, destacando elementos como a composição de 
luz, som, superfícies e materiais.  
“(…) tem alguma consciência o facto de eu ter escolhido, 
não é? Quer dizer, há aqui um jogo muito interessante (…) 
porque de repente eu sou responsável por esse tipo de ações, 
da própria escolha (…) o encenado é outra situação que 
também é trabalho, não é? A situação montada, a utilização 
da luz, a cor vermelha (…) Esse olhar, que é conduzido 
naturalmente por uma série de momentos de composição, 
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Apesar de ter destacado anteriormente a dimensão mais técnica 
do processo de produção, o artista não deixa de fazer referência a 
uma dimensão menos intencional desse processo. Podemos 
deduzir que ao referir-se “a coisas que acontecem”, isto é, que 
escapam ao seu planeamento inicial da obra, o artista está a 
referir-se à questão da inspiração.  
Essa ideia é reforçada por João Sousa Cardoso quando se refere à 
noção de “poesia em processo”.  
“ (…) há coisas que têm a ver com isto (*Estala os dedos*), 
há coisas que acontecem,  há coias que se aproveitam e 
acontecem. Acontecem! E não se esperam, e não precisam de 
ser recusa. Ou seja, eu estou a trabalhar, e de repente há uma 
ideia qualquer...até ao dia de se concluir eu tenho hipótese de 
estar aberto a possibilidades de coisas que possam 
acontecer” 
“São escolhas que não são conscientes, tem alguma poesia 
















relação com a 
obra 
O artista salienta sucessivas vezes ao longo da conversa o papel 
crucial dos públicos na continuidade da construção desta obra de 
arte em específico, embora também se refira nesses termos a uma 
dimensão mais geral da arte, quando refere que “qualquer artista 
plástico diria que quando conclui a obra é quando a mostra”. 
Nas suas palavras, os públicos têm a possibilidade de “entrar” na 
obra, de a observar com um olhar que embora condicionado por 
uma determinada orientação encenada (como a luz, os materiais, 
o espaço, etc) é variável de pessoa para pessoa, acabando por 
conduzir a diferentes interpretações do mesmo objeto.   
Além disso, Pedro Tudela refere ainda que utiliza o público como 
“uma camada” passível de ser trabalhada, isto é, mais um 
elemento que contribui para a construção do resultado final e por 
isso fica “dentro” da própria obra.  
“Há de facto uma ausência do corpo mas não há, 
efetivamente, uma ausência do corpo, quanto mais não seja 
pelo (…) protagonismo que as pessoas podem ter a lerem o 
próprio trabalho, ao estarem em frente ao trabalho (…) é que 
o trabalho é preparado e é montado de maneira que quem 
faz, de facto, o resto do trabalho são as pessoas, a presença 
das próprias pessoas. “ 
“(…) eu não posso ver com os teus olhos. Posso-te 
oferecer… mas nós temos o nosso olhar e nós vemos perante 
uma situação que nos é montada (…)” 
“(…) mais do que observação, estes dois momentos 
proporcionam uma experiência (…) “imersiva”, tátil, física. 
E quer naquele momento, quer neste, há uma dimensão 
cenográfica em que nós somos atores, não é?” (JSC) 
“Qualquer artista plástico diria que quando conclui a obra é 
quando a mostra, não é? Porque não fica eternamente ali 
fechada.” 
“(…) quando eu dizia há pouco que depois é o público que 
acaba ou que conclui esses momentos (…) isso é qualquer 
coisa que eu aproveito também, como uma outra camada, 





Relação da obra 
com o espaço 
 
Tanto o artista como o crítico abordam a questão da relação da 
obra com o espaço, nomeadamente a influência que a forma 
como está disposta influencia a perceção por parte dos públicos.  
Ambos concordam que a disposição da obra de Pedro Tudela 
convida a que, fisicamente, a pessoa se sinta parte da obra, 
nomeadamente através do jogo de sombras projetado na parede. 
 
  
“Esse olhar que é conduzido naturalmente por uma série de 
momentos de composição, com a luz, com os materiais, com 
as superfícies, etc, que são tratadas, todas elas contém, de 
facto, material para que quem olha conclua o trabalho.” 
“Nós entramos num espaço complexo e vamos desenhando 
um trajeto, como em qualquer exposição, mas aqui há um 
trajeto em que eu tenho de me aproximar do mosaico para 
ver melhor, projeto sombra no mosaico, tenho uma 





























Funções arte/ da 
obra de arte em 
específico 
Pedro Tudela não aborda diretamente a questão das funções desta 
obra de arte ou da arte em geral, porém, João Sousa Cardoso faz 
referência a uma questão importante que é a da crítica política e 
social a um conjunto de questões da atualidade, como o 
capitalismo, e a situação vivida em Paris. O artista responde que, 
de forma inconsciente, a sua obra aproxima-se do tema, porém, 
não está diretamente ligada a ele.  
Uma questão interessante é a forma como ele perceciona a ideia 
de uma obra de arte voltada para a crítica social/política, como 




“Eu de facto estava a trabalhar e quando aconteceram estes à 
menos tempo [atentados em Paris] (…) eu lembro-me de ter 
revelado isso, que tinha algum receio (…) fiquei a pensar 
“Bolas, pronto, a malta vai pensar que eu aproveito uma 
questão dramática…” 
“Que se relaciona de algum modo? É óbvio que sim, agora, 
perguntas-me tu, se este trabalho tem de facto algo a ver com 
essa relação política e social da questão do capitalismo e a 
morte…de um modo absolutamente consciente, ou seja, 
“vou trabalhar nesta frente” (…) não, do todo. Reconheço 
que sim, tem a ver naturalmente com o assunto, ou seja, não 
de um modo interesseiro encosta-se ao assunto, mas de um 
modo diria que transversal, por causa de matérias que são 









Quando confrontado com o uso de “códigos” que dificultam uma 
leitura imediata das suas obras, Pedro Tudela refere que, muito 
embora seja a favor da arte ser direcionada para todos – o que 
segundo o artista, ainda não passa de uma utopia – a verdade é 
que reconhece que não elabora um esforço de tornar a sua obra 
“legível”. Isto é, afirma que isso não é um critério que leva em 
conta quando está a trabalhar nas suas obras.  
“A produção plástica é uma produção que obviamente deve 
estar, e espero eu cada vez mais, próxima de uma abertura 
absolutamente geral, mas não é assim. (…) tu tens 
trabalhado muito bem a esse nível, esse tipo de aproximação 
ou abertura muito maior, em relação ao que é, sobretudo, 
linguagens, que mesmo que sejam de algum modo próximas 
de alguma elite, abrem o campo de um modo absoluto em 
relação a pessoas que não têm esse tipo de informação. Não 






























estou do lado de lá, eu não tenho é, de facto, uma prática de 
uma consciência que à priori pense isso como matéria que 








Papel das novas 
tecnologias em 
relação com a arte  
Pedro Tudela salienta, em primeiro lugar, o papel das novas 
tecnologias na transformação da própria forma de se pensar a 
imagem, que se anteriormente era maioritariamente pensada, 
planeada e só depois executada, agora existem muitas mais 
possibilidades que apelam a uma maior espontaneidade do 
processo de fotografar ou gravar.  
Seguidamente, fala do facto das novas tecnologias estarem 
abertas a todos, o que abre espaço para infinitas possibilidades de 
criação. Porém, refere que deve existir alguma coerência, já que o 
facto de se tratar de um dispositivo massificado não deve deixar 
de apelar ao esforço de marcar uma determinada identidade 
artística, passível de se reconhecer.  
Quando interrogado sobre o facto de expor as suas obras online, o 
artista defende que isso é um avanço positivo na relação dos 
públicos com a arte e com as obras em específico, já que 
proporciona um reconhecimento e uma sensação de familiaridade 
que ajuda a contextualizar a obra sem deixar, por isso, de suscitar 
diferentes leituras, já que ver online e ver pessoalmente, para o 
artista, provoca reações e olhares muitos distintos, ou seja, 
diferentes “leituras”.  
“(…) são 15 segundos, que essa aplicação permite gravar, 
absolutamente básica, ou seja, a edição do vídeo não é 
posterior, é pensar a imagem de imediato, quando a coisa 
está a ser feita (…) o que é que isto pode evocar? Evoca 
provavelmente questões que têm a ver com a maneira como 
se pensava a imagem há uns tempos atrás. (…) Para se fazer 
uma fotografia tínhamos um rolo com 36, 12 ou o que quer 
que seja fotografias, e não tínhamos um resultado imediato. 
O que nós tínhamos era de facto, pensar a imagem, pensar no 
enquadramento, pensar na escolha.”  
 “(...) Isso é o que eu acho que é mais interessante nas coisas, 
percebes? Em tudo. É, de facto, está aqui tudo para todos, 
não é? Está inclusive ferramentas para poderem ser 
utilizadas para se fazer... É óbvio que é importante que haja 
alguma linguagem de alguma coerência...eu quando digo 
coerência é muito alargado, e que se reconheça que é o 
trabalho de alguém.” 
“Isto pode ser ridículo, mas é verdade, para mim até é 
importante de algum modo que as pessoas reconheçam “ah, 
eu já vi esta imagem”, mas já foi noutro contexto (…) 
reconhecer um bocado da imagem noutro contexto é 
importante, percebes? (…) É importante para que, inclusive, 
se contextualize aquilo que também é um modo de estar meu 
(…) Ou seja, reconhecer imagens “eu já vi isto”, “eu já vi 
estas imagens”, “já esteve nas redes sociais ou está ainda nas 
redes sociais”, mas de repente é um contexto diferente, é, 




Embora o artista não fale diretamente da questão das 
representações da figura do artista, aborda uma questão 
interessante relacionada com a construção da identidade artística, 
“Se me disseres que tenho códigos, provavelmente terei 
alguns códigos de aproximação (…) eu só tenho algum 
receio se (…) algum dia eu vou olhar para isso como uma 
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sobre a figura do 
artista 
nomeadamente a sua recusa em trabalhar segundo “fórmulas” 
específicas. Sem recusar a necessidade de uma coerência que 
garanta o reconhecimento do seu trabalho, refere que não gosta 
da ideia de o ver confinado uma determinada orientação. 
espécie de fórmula (…) irrita-me um bocadinho “Ah, é o tipo 
que trabalha o som” (…) também não há uma reação da 
minha parte do género “Ah, eu agora tenho de dar aqui uma 
volta qualquer porque estou a ser rotulado” (…) Mas por 
outro lado não gosto nada que seja o homem dos sete 
instrumentos, “Ah, aquele gajo é o gajo que mexe em tudo!” 




Galerias Mira na 


















Nº do questionário ___ 
Galeria_____________ 
INQUÉRITO POR QUESTIONÁRIO 
Este inquérito tem como objetivo conhecer os públicos-alvo das Galerias Mira – Espaço MIRA e MIRA 
FORUM, e surge no âmbito do projeto de investigação Miraflor na mira – Estudo de públicos e mediação 
artística nas Galerias Mira. Esta investigação enquadra-se na realização de um Relatório de Estágio do 
Mestrado em Sociologia da Faculdade de Letras da Universidade do Porto. Garante-se o anonimato dos 
inquiridos. 
Agradecemos a disponibilidade. 
 
Anexo 4. Inquérito por questionário aplicado aos visitantes das Galerias MIRA49 
 
I. Galerias Mira  
 
1. É a primeira vez que visita as Galerias Mira?  
Sim……………………………………………………………………………… 
Não……………………………………………………………………………… 
(Se respondeu “sim” passe diretamente para a questão 3.) 
 
 
2. Com que frequência costuma visitar as Galerias Mira?  
Uma vez por semana…………………………………………………………… 
Uma vez por mês……………………………………………………………… 
Mais do que duas vezes por mês……………………………………………..... 
Uma vez por ano……………………………………………………………… 
Outra opção……………………     Qual?_______________________________ 
2.1. Há quanto tempo conhece/visita as Galerias 
Mira?_____________________ 
 
3. Como teve conhecimento da sua existência?  
Através de familiares/amigos/conhecidos……………………………………… 
Através das redes sociais……………………………………………………… 
Através de newsletters………………………………………………………… 
Através dos meios de comunicação social……………………………………… 
Outra opção……………………     Qual?_______________________________ 
                                                          





4. Quais as razões que o/a levam a visitar estas galerias? (Selecione apenas 3 
opções)  
Curiosidade……………………………………………………………………. 
Interesse pela arte/cultura……………………………………………………... 
Gosto pelo convívio………….………………………………………………... 
Com fins lúdicos, de recriação e lazer………………………………………... 
Ligação (familiar/ de amizade) com o (s) artista (s) ou conferencista (s)……... 
Ligação (familiar/ de amizade) com os galeristas ou curador (es) ...……......... 
Interesse nas temáticas específicas exploradas em ambos os espaços………… 
Outra opção…………………         Qual?_______________________________ 
 
5. Numa escala de “Muito insatisfeito” a “Muito satisfeito”, como se sente em 
relação às seguintes componentes? 








Conteúdos das exposições      
Conteúdos das 
conferências 
     
Conteúdos dos 
workshops 
     
Atividades 
comemorativas (São 
João, São Martinho, festa 
de Natal…) 
     
Atendimento por parte 
dos galeristas e 
assistentes de galeria 
     
Atividades nas redes 
sociais (Facebook e 
Youtube) 
     
Espaço físico das 
Galerias 
     
Localização das Galerias      
Divulgação dos eventos      





6. Face às afirmações abaixo indicadas sobre o contributo das Galerias Mira, 
assinale o seu grau de concordância: 












O desenvolvimento de uma zona 
periférica da cidade do Porto 
(Campanhã) 
     
O enriquecimento do património 
artístico e cultural da cidade e do 
país 
     
O estreitamento dos laços com a 
comunidade 
     
A interação entre diferentes 
gerações 
     
O aumento da acessibilidade à 
arte e à cultura 
     
A aproximação entre artistas e 
público 
     
O desenvolvimento do comércio 
local 
     
O aumento da oferta cultural na 
cidade e na freguesia 
     
 
7. Na sua opinião, para que serve a arte? (Selecione apenas 3 opções) 
 
Representar a realidade........................................................................................ 
Intervir socialmente.............................................................................................. 
Fazer crítica social/política................................................................................... 
Transmitir sensações/emoções............................................................................. 
Fugir à realidade.................................................................................................. 
Expressar o “eu”.................................................................................................. 
Transmitir ideias.................................................................................................. 






8. Das seguintes alíneas, quais considera serem arte? (Selecione todas as opções 































9. Posicione-se face às seguintes afirmações:  












Os artistas vivem de forma 
diferente das restantes pessoas 
da sociedade 
     
Os artistas valorizam mais o 
lazer e a diversão 
     
Os artistas valorizam menos a 
dimensão monetária do 
trabalho  
     
Os artistas dão maior 
importância à emoção e ao 
sentimento do que à razão 
     
Os artistas valorizam mais a 
imagem do que as restantes 
pessoas da sociedade 
     
Os artistas dão pouca 
importância às regras e 
convenções sociais 
     
 
10. Na sua opinião, quais dos seguintes itens têm mais influência na profissão 






Experiência de vida............................................................................................. 
Rede de contactos............................................................................................... 
Outra opção…………………        Qual?_______________________________ 





















15. Estado Civil:  
Solteiro (a)…………………………………………………………………… 
Casado (a) / União de Facto………………………………………………… 

















19. Grau de Escolaridade:  
 
(Assinalar com uma cruz)  Próprio Cônjuge Pai Mãe 
Não sabe ler nem escrever     
Sabe ler e escrever mas sem escolaridade     
1º. Ciclo do Ensino Básico (ensino 
primário/ 4ª. classe) 
    
2º. Ciclo do Ensino Básico (ensino 
preparatório ou equivalente) 
    
3º. Ciclo do Ensino Básico (9º. ano/ 5º. 
ano do liceu/ curso comercial/ industrial ou 
equivalente) 
    
Ensino Secundário (12º. ano/ curso liceal, 
7º. ano do liceu) 
    
Bacharelato     
Licenciatura     
Mestrado     
Doutoramento     
Outra opção. Qual?  
 
 
20. Condição perante o trabalho:  
(Assinalar com uma cruz)  Próprio Cônjuge Pai Mãe 
Exerce profissão a tempo inteiro     
Exerce profissão a tempo parcial      
Estudante     
Trabalhador-Estudante     
Ocupa-se exclusivamente das tarefas do 
lar 
    
Incapacitado perante o trabalho      
Desempregado     
Reformado     
A exercer serviço militar     
Outra opção. Qual?  
 
(Se respondeu uma das duas primeiras opções, passe para a pergunta seguinte, caso 







21. Situação na profissão:   
(Assinalar com uma cruz)  Próprio Cônjuge Pai Mãe 
Trabalhador por conta própria com 
trabalhadores 
    
Trabalhador por conta própria sem 
trabalhadores 
    
Trabalhador por conta de outrem     
Trabalhador independente (recibo verde)     
Trabalhador em empresa familiar 
remunerado 
    
Trabalhador em empresa familiar não 
remunerado 
    
Outra opção. Qual?  
 
22. Profissão: (caso se encontre desempregado ou reformado indique a sua última 






Obrigada pela colaboração. 
 
N.B. Inquérito elaborado com base na investigação apresentada em: PAIS, José Machado (1995) – Representações da 
actividade artística. IN PAIS, José Machado (coord.) – Inquérito aos artistas jovens portugueses. Lisboa: Instituto de 
















Entrevista realizada aos diretores das Galerias MIRA - Espaço MIRA e MIRA FORUM. Esta entrevista 
tem como objetivo recolher informação acerca do papel de mediação artística das Galerias Mira - 
Espaço MIRA e MIRA FORUM, e surge no âmbito do projeto de investigação Miraflor na mira – 
Estudo de públicos e mediação artística nas Galerias Mira. Esta investigação enquadra-se na realização 
de um Relatório de Estágio do Mestrado em Sociologia da Faculdade de Letras da Universidade do 
Porto. 




Hora de início:  
Hora de terminus:  














I. Caracterização sociodemográfica  
 
1. Idade 
2.  Estado Civil 
3.  Nível de escolaridade 
4. Área de residência 
5. Naturalidade 
6. Condição perante o trabalho 
7. Situação na profissão 
8. Profissão 
 
II. Galerias Mira – Estrutura e percurso  
1. Quais as motivações que estiveram na origem da criação das Galerias Mira? 
1.1. Porquê a escolha da freguesia de Campanhã para este projeto?  
2.  Por que razão decidiram dividir MIRA FORUM e Espaço MIRA ao invés de 
criar uma única galeria Mira?  
2.1. O que separa e aproxima os dois espaços?  
2.2. Qual a missão e objetivos dos mesmos?   
3. E os armazéns 3 e 4, de que forma se articulam nessa divisão entre Espaço 
MIRA e MIRA FORUM?  
4. De forma geral, nestes dois anos, como descrevem a evolução da visibilidade 
das Galerias Mira no contexto cultural e artístico da cidade do Porto?  
4.1. Quais as principais dificuldades sentidas na consolidação deste projeto? 
5. Quais consideram ser os pontos fortes e fracos destes espaços?  
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6. Existe algum tipo de programação a médio/longo prazo?  
6.1. Se sim, que critérios são levados em conta nessa programação? 
7. Têm alguns projetos pensados a longo prazo para estes espaços? Se sim, podem 
revelá-los?  
8. Qual consideram ser a marca distintiva das Galerias Mira?  
 
III. Planeamento, organização e realização de eventos  
1. Quais os critérios utilizados na escolha dos artistas para expor? 
2. Existe algum apoio externo ou algum tipo de financiamento para o 
desenvolvimento destas atividades?  
2.1. Se sim, qual? Se não, de que forma contornam a ausência de 
financiamento? 
3. Quais os principais obstáculos com que se vão deparando neste trabalho?  
 
IV. Relação com os públicos e comunidade  
1. Como caraterizam os públicos-visitantes das Galerias Mira?  
1.1. Esses públicos variam nos dois espaços? 
2. Quais os principais obstáculos que encontram no que diz respeito à captação de 
mais públicos?  
3. Como descrevem a relação das Galerias Mira com a comunidade?  
4. De que forma é a que a programação das galerias leva em conta o contexto de 
Miraflor e Campanhã? 
5. Até que ponto as Galerias Mira têm tido algum impacto na zona circundante e 
além dela? 
 
V. Mediação artística e representações 
1. Em relação ao papel de mediação artística de ambos os espaços, consideram 
que as Galerias Mira contribuem para uma aproximação entre públicos e 
artistas? Se sim, de que forma?  
2. Pensam que as Galerias Mira contribuem para tornar a arte e a cultura mais 
acessíveis? De que modo?  
3. Na vossa opinião, as Galerias Mira têm algum tipo de influência na forma como 
os públicos veem e pensam a arte? Em que medida se concretiza essa 
influência?  
4. Até que ponto as atividades que vão realizando, nomeadamente as conversas 
com os artistas e a divulgação de testemunhos em primeira mão sobre a criação 






Hora de início:  
Hora de terminus:  

















I. Caracterização sociodemográfica  
1. Idade 
2.  Estado Civil 
3.  Nível de escolaridade 
4. Área de residência 
5. Naturalidade 
6. Condição perante o trabalho 
7. Situação na profissão 
8. Profissão 
 
II. Relação com as Galerias Mira 
1. Quando e como surgiu a oportunidade de trabalhar nas Galerias Mira?  
2. Quais são, especificamente, as tarefas que desempenha?  
3. Como carateriza estas Galerias? 
3.1.  O que tem a dizer sobre a sua missão e objetivos?  
4. Quais considera serem os pontos fortes e fracos destes espaços? 
5. De forma geral, nestes dois anos, como descreve a evolução da visibilidade das 
Galerias Mira no contexto cultural e artístico da cidade do Porto?  
5.1.  Quais as principais dificuldades sentidas na consolidação deste projeto? 
6. Como se processa o dia-a-dia nas Galerias Mira?  
6.1.  Quais as principais obstáculos com que se depara ao realizar este trabalho? 
7. Existe algum tipo de programação a médio/longo prazo?  
ENTREVISTA SEMI-ESTRUTURADA 
Entrevista realizada à assistente e produtora cultural das Galerias Mira - Espaço MIRA e MIRA 
FORUM. Esta entrevista tem como objetivo recolher informação acerca do papel de mediação artística 
das Galerias Mira - Espaço MIRA e MIRA FORUM, e surge no âmbito do projeto de investigação 
Miraflor na mira – Estudo de públicos e mediação artística nas Galerias Mira. Esta investigação 
enquadra-se na realização de um Relatório de Estágio do Mestrado em Sociologia da Faculdade de 
Letras da Universidade do Porto. 
Agradecemos a disponibilidade. 
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7.1.  Se sim, que critérios são levados em conta nessa programação? 
8. Há alguns projetos pensados para o futuro nas Galerias Mira? Se sim, pode 
desvendá-los?  
 
III. Públicos e comunidade 
1. Na sua opinião, quais são os públicos visitantes do Espaço MIRA e MIRA 
FORUM?  
1.1. Eles diferem em ambos os espaços? Se sim, em que medida? 
2. Qual a relação das Galerias Mira com a comunidade envolvente? 
3. De que forma é a que a programação das galerias leva em conta o contexto de 
Miraflor e Campanhã? 
4.  Até que ponto as Galerias Mira têm tido algum impacto na zona circundante e 
além dela? 
 
IV. Divulgação e redes sociais 
1. Quais os meios de divulgação que privilegiam e porquê? 
2. As Galerias Mira têm uma atividade intensa no Facebook, nomeadamente nos 
grupos. Como e por que razão surgiu a ideia inicial de criar grupos em vez de 
páginas para ambos os espaços? 
2.1. São visíveis algumas diferenças entre a interação na página e nos grupos? Se 
sim, quais?  
3. As Galerias Mira são também conhecidas pela sua estreita ligação com a 
fotografia mobile. Pode falar um pouco dessa particularidade?  
4. Na sua opinião, a relação com as novas tecnologias, mais precisamente com a 
fotografia mobile contribui para aproximar as pessoas da arte e dos artistas? Se sim, 
em que medida?  
5. Pensa que as Galerias Mira contribuem para tornar a arte e a cultura mais 















Hora de início:  
Hora de terminus:  


















I. Caracterização sociodemográfica  
1. Idade 
2.  Estado Civil 
3. Nível de escolaridade 
4. Área de residência 
5. Naturalidade 
6. Condição perante o trabalho 
7. Situação na profissão 
8. Profissão 
 
9. Relação com o Espaço MIRA  
1. Quando e como surgiu a oportunidade de trabalhar nas Galerias Mira, mais 
precisamente no Espaço MIRA? 
2.  Qual é, especificamente, o papel que desenvolve neste espaço? Como funciona, 
a nível institucional, a relação com a direção das galerias?  
3.  Quais as motivações que o levaram a escolher este espaço para desenvolver a 
sua atividade de curador de forma regular?  
4.  Na sua opinião, o que carateriza o Espaço MIRA?  
4.1. Qual a sua missão e objetivos? 
4.1.1. De que forma isso é levado em conta na programação que desenvolve?  
5.  Quais os critérios utilizados para a escolha dos artistas a expor?  
ENTREVISTA SEMI-ESTRUTURADA 
Entrevista realizada ao curador e diretor artístico do Espaço MIRA. Esta entrevista tem como objetivo 
recolher informação acerca do papel de mediação artística das Galerias Mira - Espaço MIRA e MIRA 
FORUM, e surge no âmbito do projeto de investigação Miraflor na mira – Estudo de públicos e 
mediação artística nas Galerias Mira. Esta investigação enquadra-se na realização de um Relatório de 
Estágio do Mestrado em Sociologia da Faculdade de Letras da Universidade do Porto. 




6. Sabendo que as Galerias Mira não têm fins lucrativos, de que forma isso 
influencia o seu trabalho aqui?  
7. Existe algum tipo de programação a médio/longo prazo?  
7.1.  Se sim, que critérios são levados em conta nessa programação? 
8.  Quais considera serem os principais pontos fortes e fracos deste espaço?  
9. De forma geral, nestes dois anos, como descreve a evolução da visibilidade das 
Galerias Mira no contexto cultural e artístico da cidade do Porto?  
9.1.  Quais as principais dificuldades sentidas na consolidação deste projeto? 
 
10. Públicos, mediação e criação artística 
1. Quais considera serem os públicos-visitantes do Espaço MIRA?  
2.  Enquanto curador, na sua opinião, como se concretiza o papel de mediação 
artística deste espaço?  
3.  A existência de conversas no fim de cada exposição para clarificar o conteúdo 
das obras, as folhas de sala, as legendas, e outros elementos que são adicionados 
às obras de forma a contextualizá-las são bem aceites por todos os artistas? 
Como se medeiam essas questões? 
4. Do seu ponto de vista, a criação artística é resultado de fatores objetivos, como a 
técnica ou a formação, ou fatores subjetivos, como o talento e a inspiração?  
4.1. Tendo em conta que contacta frequentemente com artistas, qual das duas 
posições anteriores face ao processo de criação é a mais comum? 
5. Até que ponto o Espaço MIRA, no seu objetivo de pensar a arte e a cultura, 




































I. Caraterização Sociodemográfica:  
1. Idade 
2.  Estado Civil 
3.  Nível de escolaridade 
4. Área de residência 
5. Naturalidade 
6. Condição perante o trabalho 
7. Situação na profissão 
8. Profissão 
 
II. Socialização para as artes:  
1. Consegue situar em algum momento da sua vida o surgimento do interesse pelas 
artes? Se sim, que momento foi esse e de que maneira o influenciou?  
1.1. Houve algum familiar/amigo ou personalidade responsável pelo despoletar 
deste gosto?  
2. A sua família teve alguma influência na decisão de investir nesta área? Se sim, em 
que medida? 
3. E a escola, considera que teve algum papel no desenvolvimento desse interesse 
pessoal?  
ENTREVISTA SEMI-ESTRUTURADA 
Entrevista realizada a uma amostra de artistas que expuseram nas Galerias Mira - Espaço MIRA e MIRA 
FORUM. Esta entrevista tem como objetivo recolher informação acerca das representações sobre a arte e 
a profissão do artista, e surge no âmbito do projeto de investigação Miraflor na mira – Estudo de 
públicos e mediação artística nas Galerias Mira. Esta investigação enquadra-se na realização de um 
Relatório de Estágio do Mestrado em Sociologia da Faculdade de Letras da Universidade do Porto. 




Hora de início:  
Hora de terminus:  
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4. Qual a sua área de formação e de que forma impulsionou ou condicionou a sua 
entrada no mundo das artes?  
 
III. Representações sobre a arte: 
1. Na sua opinião, o que é a arte?  
1.1. Que áreas considera fazerem parte das suas fronteiras?  
1.2.Quais as suas principais funções? 
1.3.Quem considera serem os responsáveis pela definição das fronteiras deste 
conceito?  
2. Do seu ponto de vista, o que define uma obra de arte enquanto tal?  
3. Que elementos destaca como sendo os mais relevantes no processo de criação 
artística? (ex: talento, formação, inspiração, técnica...)  
4. Em relação ao processo de criação, no seu caso em específico, como se processa? 
(ex: quem intervém, quais as principais dificuldades com que se depara, quais os 
principais objetivos quando cria algo...)  
5. Considera que as novas tecnologias vieram alterar a forma de produzir e consumir 
arte? Se sim, em que medida?  
5.1. Costuma recorrer às novas tecnologias nos seus processos de criação? Se 
sim, pode dar alguns exemplos?  
5.2. Quais as principais vantagens e desvantagens que encontra na relação das 
novas tecnologias com a arte?  
 
IV. Representações sobre a profissão do artista:  
1. Considera-se um artista? Porquê?  
2. A partir de que momento acha pertinente considerar alguém como um artista? 
3. Na sua opinião, de forma geral, quais as principais caraterísticas de personalidade 
que pautam as pessoas associadas a essa profissão/ocupação?  
4. Do seu ponto de vista, de que forma é que a sociedade encara esta 
profissão/ocupação?  
5. Sabe-se que as profissões na área das artes estão frequentemente associadas a 
modalidades de emprego instáveis. O que tem a dizer sobre isso? Ao longo do seu 
percurso sentiu dificuldades em relação a essa questão? 
 
V. Mediação, divulgação e relação com as Galerias Mira:  
1. Qual a sua opinião em relação ao papel da mediação artística enquanto processo 
facilitador da comunicação entre artistas e públicos?  
2. As suas obras fazem-se acompanhar de elementos identificadores? (ex: título, local, 
ficha técnica...) Porquê?  
3. Já alguma vez esteve numa situação em que teve de explicar alguma das suas obras? 
(ex: visita guiada, conversa, entrevista...) Se sim, pode partilhar a experiência?  
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4. Como funcionou a relação com a curadoria nos locais onde expôs até agora? Isto é, 
como se definem as fronteiras daquilo que quer apresentar e daquilo que o curador 
pretende ver exposto?  
5. Em relação à divulgação das suas obras, quais os principais meios a que recorre e 
porquê?   
6. No que diz respeito à experiência de expor nas Galerias Mira, como a descreveria?  
6.1.  As obras que lá expôs foram concebidas propositadamente para a 
exposição em causa ou haviam sido feitas para outro contexto?  
6.2. O espaço em causa tem alguma influência na forma como a obra é 
apresentada? Se sim, em que se materializa essa influência?  




Questões adicionais para os fotojornalistas:  
 
a) As suas criações, sendo associadas ao fotojornalismo, podem ser 
consideradas arte? Porquê? 
b) Como se posiciona em relação ao papel de crítica social/política da arte, 

















Anexo 6. Análise de conteúdo das entrevistas 









Categoria Excerto Síntese 
1.Trajetória antecedente às Galerias MIRA 
Área de formação e 
percurso 
profissional 
“(…) Nós entretanto tivemos como profissão…eu fui professora de filosofia e 
psicologia, o JL era da área de informática da Caixa Geral de Depósitos.” (diretora) 
A formação e o percurso profissional anterior de ambos os 
diretores não está relacionada com a área das artes, o que só 
por si revela a pluralidade de trajetórias profissionais e de 
formação presentes nesta organização.  
Relação com as 
artes 
“(…) Nós os dois fazemos fotografia desde o liceu, o JL desde a adolescência, eu mais 
tarde. Quando nos casamos adaptamos, inclusivamente, uma dispensa para um 
laboratório de fotografia.” (diretora) 
“Até 2002 nós fazíamos fotografia mas era amadora, não é? E, portanto, a partir daí 
(…) resolvemos começar a dedicar, de facto, à fotografia, quer dizer (…) fazer, 
concretizar, começar a trabalhar mesmo com objetivos.” (diretor) 
“Fizemos várias exposições, em vários locais, concorremos a concursos e temos 
prémios internacionais, vários.” (diretora) 
“Essa exposição [“Douro: o tempo e a terra”] foi uma exposição itinerante: esteve em 
vários locais do Douro, mas abriu, por assim dizer, a primeira mostra na Assembleia da 
República (…) depois esteve no Parlamento Europeu, em Bruxelas (…) fez uma 
Ambos os entrevistados têm uma relação de grande 
proximidade com a fotografia, começando desde cedo a 
investir na área. Durante algum tempo, embora tenham 
alimentado essa paixão comum, faziam-no de forma amadora, 
sem grandes preocupações em termos de difundir o trabalho 
que realizavam. Porém, a dada altura, demonstram interesse 
em dedicar-se de forma mais “séria” ao que até então 
funcionava como um hobby. Ao longo dos anos foram 
participando em vários concursos de fotografia, obtendo 
prémios diversos, mas destacam uma exposição em particular 
“Douro: o tempo e a terra”, cuja projeção nacional e 
Data: 16 de março de 2016 
Local: Espaço MIRA, Porto 
Duração: 01:14:02 
 
Sexo: Feminino e masculino                                                                      
Idade: Ambos 66 anos 
Habilitações literárias: Licenciatura em Filosofia e Psicologia (diretora); Licenciatura em Matemática (diretor) 
Profissão: Galeristas 
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itinerância por Bordéus, esteve em Maputo, na Beira, em Paris… várias terras aqui em 
Portugal, em universidades…e esse trabalho foi um trabalho importante porque teve 
um caráter institucional que nos levou a pensar bem o nosso material.” (diretora) 
internacional levou à consciência da crescente 
institucionalização do seu trabalho.  
2.Caraterização das Galerias MIRA 
Surgimento da 
organização 
“(…) Não existia nenhum lugar, nenhum espaço dedicado à fotografia onde as pessoas 
se pudessem encontrar e conversar (…)a nossa ideia era, quando tivéssemos mais 
disponibilidade de tempo, procurarmos criar alguma coisa que nós achássemos que na 
cidade fazia falta.” (diretora) 
“(…) E  isso passava muito por estar com as pessoas que estivessem ligadas à 
fotografia. Nessa altura havia um grupo informal, que tinha o nome de Núcleo de 
Fotografia do Norte e os encontros eram precisamente à quinta-feira, às dez horas, no 
café Poeta (…) e ficamos sempre com a ideia de que era ótimo haver um lugar onde os 
fotógrafos se pudessem encontrar, desenvolver atividades.” (diretora) 
 “Foi num encontro com uma arquiteta, que estava ligada a um projeto que eu também 
estava ligada (…) perguntei-lhe se ela sabia de algum sítio interessante para nós 
desenvolvermos esta atividade. E ela falou de uns armazéns em Campanhã, e eu achei 
aquilo esquisito. Depois ela mostrou as fotografias e eu achei o aspeto deles…estavam 
em ruínas, estava tudo ruído… mas que eram poderosos, e viemos cá, e decidimos 
logo.” (diretora) 
“(…) Nós costumamos dizer isto e repetimos, porque é verdade, percebemos que 
tínhamos tudo a ver com Campanhã. O meu pai tinha tido aqui a fábrica (…) tinham 
vivido aqui uns familiares da minha mãe, que nós às vezes visitávamos (…) e o João 
morava nos prédios que as traseiras dão aqui para os armazéns, portanto, o João via os 
armazéns desde miúdo. Nós dois andamos no liceu também aqui em Campanhã (…) 
portanto, chegámos à conclusão que se havia freguesia no Porto à qual pertencíamos 
era Campanhã.” (diretora) 
“Nós não queríamos nada ir para Miguel Bombarda ou para aqueles locais, porque (…) 
nós não somos os chamados galeristas, o nosso conceito e diferente, e isso sabíamos 
que não, que não queríamos ir ali para o centro. Mas quando viemos para aqui, acabou 
o facto de ser aqui, e de ser novidade, não haver nada em Campanhã (…) As pessoas 
acharam que nós viemos para aqui com a perspetiva que isto iria ter uma evolução, 
julgaram que foi uma opção estratégica e não foi, foi um impulso, foi uma emoção, foi 
um sentimento, foi o gostar disto.” (diretora) 
As Galerias MIRA surgem da necessidade sentida pelos 
diretores de colmatar a ausência de um lugar inteiramente 
dedicado à fotografia na cidade do Porto, onde não se 
apostasse somente na dimensão expositiva, mas também na 
possibilidade de diálogo entre aqueles que partilham o 
interesse pela área. A diretora salienta a importância do 
contato com grupos informais ligados à fotografia, 
nomeadamente o Núcleo de Fotografia do Norte, que esteve, 
em parte, na origem das preocupações dos diretores em 
encontrar um espaço cujo foco estivesse no debate desta 
manifestação artística. Num acaso derivado de outro projeto 
no qual a diretora participava, os dois visitaram as Galerias 
MIRA e o interesse no espaço foi imediato, apesar da 
localização periférica e o aspeto degradado dos armazéns.  
A diretora evoca uma série de elementos da sua infância e da 
do diretor que estiveram relacionados com a freguesia de 
Campanhã, encontrando nisso uma espécie de “pronúncio” 
favorável à escolha desta zona da cidade para a construção do 
projeto que há muito desejavam. 
Além disso, reforça essa ideia quando afirma que desde início 
foi rejeitada a possibilidade de se fixarem num local central e 
com uma ligação mais direta às artes, como é o caso de 
Miguel Bombarda, justificando-se com o facto de não serem 
galeristas no sentido tradicional da palavra. Ainda assim, 
afirma que a decisão de escolher Campanhã para avançar com 
o projeto foi encarada com alguma desconfiança por parte das 
pessoas, muitas das quais pensaram tratar-se de uma estratégia 
para criar um novo “polo das artes”, o que a diretora nega 
veemente, atribuindo a decisão a um impulso emocional. 
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Missão, valores e 
objetivos 
“(…) É um projeto no sentido mais alargado do termo, não é uma galeria comercial no 
sentido clássico, não quer dizer que não possa ter um sentido comercial, mas tem a ver 
também com uma certa partilha social de um projeto.” (diretora) 
“(…) É o tal “lugar expandido da fotografia” com abertura para outras expressões 
artísticas e criativas. E percebemos logo (…) que fazia todo o sentido haver um outro 
registo um pouco diferente, e neste momento há o Espaço MIRA e o MIRA FORUM. 
O nome foi quase que imediato (…) Portanto, são duas galerias com perfis diferentes, 
mas que se complementam.” (diretora) 
“O que aproxima é…nós. É ter a fotografia como pano de fundo, embora muitas vezes 
nem se perceba onde é que está a fotografia, mas há sempre alguma ligação, e uma 
vertente muito importante que é dar lugar a um espaço para os chamados artistas 
contemporâneos, fundamentalmente portugueses, embora tenhamos tido aqui de 
noutras nacionalidades (…) O MIRA FORUM podemos dizer que (…) seria mais uma 
galeria voltada para (…) A fotografia num sentido mais clássico do termo, mas sempre 
com o caráter da inovação, ao nível da apresentação, da conceção. Por outro lado, o 
FORUM tem uma disponibilidade muito grande para realização de outro tipo de 
eventos, portanto acontece lá de tudo, desde concertos, a peças de teatro, a 
apresentação de livros, tertúlias, conversas, conferências, eu sei lá.” (diretora)  
“(…) O nosso conceito de galeria como espaço expositivo em que há uma inauguração 
e há muita gente e há um social em torno do evento, mas acompanhar as exposições 
com um conjunto de acontecimentos, de realizações, sejam conversam, sejam tertúlias, 
sejam projeção de cinema, conferências, colóquios, tudo a acompanhar, a ideia é essa, 
acompanhar a exposição e enriquecendo-a o mais possível.” (diretora) 
“(…) Isso tem a ver com a conceção que eu acho que é uma coisa importante, esta 
nova curadoria, não é, que é internacional…o papel do artista…portanto, isso para nós 
é importante, foi desde o início importante.” (diretor) 
“(…) O que é que queremos? É dar voz e rosto ao que se vai produzindo na arte, na 
chamada Arte Contemporânea e na fotografia portuguesa atual, é isso, esse é o pano de 
fundo geral.” (diretora) 
As Galerias MIRA, nas palavras da diretora, não se pretendem 
assumir enquanto galerias no sentido mais restrito e comercial 
do termo. Pretendem ser, antes de mais, um projeto: um 
projeto artístico, cultural, social e até educativo, cujo enfoque 
é colocado na fotografia, ou melhor dizendo, no “lugar 
expandido da fotografia”, enquanto forma de articulação entre 
essa e outras manifestações artísticas.  
As Galerias MIRA dividem-se em duas galerias principais, o 
Espaço MIRA e o MIRA FORUM, que funcionam como dois 
espaços complementares, unidos pelo desafio de destacar os 
trabalhos portugueses (e não só) na área da fotografia, mas 
ainda assim, com objetivos, missões e valores diferenciados.  
O Espaço MIRA privilegia a Arte Contemporânea, e aposta de 
forma mais evidente na articulação entre a fotografia e outras 
manifestações artísticas. O MIRA FORUM, por seu turno, 
coloca a tónica na fotografia mais tradicional, e funciona 
numa lógica de maior disponibilidade face a projetos e 
eventos variados. De certa forma, tem uma vocação mais 
cultural do que artística.  
Uma caraterística que vai de encontro à missão das Galerias 
MIRA é precisamente a valorização daquilo que o diretor 
apelida de “nova curadoria”, e que se reveste de uma 
tendência para o “enriquecimento” da vertente expositiva com 
outras atividades, como por exemplo, conversas com os 
artistas.  
De certa forma, há uma tentativa (comum aos dois espaços) de 
mantê-los em permanente atividade e dinamização.  
Públicos visitantes 
“Eu diria que aqui no Espaço MIRA temos antes de mais nada as pessoas que são já 
utentes da chamada Arte Contemporânea. E no MIRA FORUM uma banda mais 
ampla, mais larga, mais variada, mais colorida, no sentido de ser uma grande 
variabilidade de idades, de formação, de gostos, de experiência, de registo. É 
A diretora das Galerias MIRA vê algumas diferenças nos 
públicos visitantes dos dois espaços: o Espaço MIRA 
carateriza-se por um público mais especializado, com ligações 
mais consolidadas à arte, e mais precisamente, à Arte 
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fundamentalmente, mas depois tudo se mistura.” (diretora) Contemporânea. O MIRA FORUM, por sua vez, é encarado 
como um lugar de maior diversidade e mistura de públicos. 
Apesar dessa diferença, é relevante referir que a diretora 
aponta para uma tendência de “contaminação” entre os 




“A visibilidade começou antes da inauguração porque (…) ainda antes de fazermos as 
obras de reabilitação dos espaços, fizeram-se aqui uma exposição e uma mostra de 
performances….Com isto em ruínas.” (diretor) 
“(…) Ela e outros arquitetos iam montar tipo uma mostra de arquitetura (…) e então 
ela pediu-nos se nós estávamos aqui para mostrar os armazéns. (…) Eram uns tampos 
do Leroy Merlin com uns suportes, eram umas secretárias velhas que havia aqui (…) e 
foi uma exposição lindíssima. (…) E no sábado a seguir aparece aqui o Público, o 
Jornal Público, e nós muito admirados que ainda nem existíamos, e então perguntámos 
ao jornalista porque é que ele tinha vindo, e alguém tinha ouvido num café que havia 
um sítio que ia ser uma galeria aqui em Campanhã (…).” (diretora)  
“Trabalhámos bem as redes sociais, o nosso meio de divulgação, e começou de facto a 
ter uma grande visibilidade, porque tínhamos muita atividade e muitas coisas a 
acontecer. O que depois também puxou...por exemplo, a televisão veio cá, fomos ao 
Porto Canal, fomos à RTP2… sem nós procurarmos!” (diretora) 
 “(…)No momento em que as galerias inauguraram, foi também o momento em que 
entrou em funções uma nova administração da cidade… porque a anterior 
administração era uma secura em termos culturais (…) e entretanto esta nova 
administração tornou-se central, quer pela conceção que tem sido demonstrada pelo 
presidente, o Rui Moreira, quer sobretudo pela atividade e conceção do Paulo Cunha e 
Silva, que logo desde o início foi uma figura que se tornou muito importante na 
cidade.” (diretor) 
“Nós nunca tivemos nenhum acordo institucional, mas ele compreendia o papel que 
poderíamos ter aqui na cidade e em Campanhã. E ele muitas vezes brincava e dizia que 
(…) não se preocupava com Campanhã, que nós éramos a “vereação ectópica” da 
cultura em Campanhã.” (diretora) 
 
Um facto curioso referido pelos diretores trata-se da 
visibilidade das Galerias MIRA ter começado ainda antes 
destas abrirem.  
 
De acordo com os entrevistados, o facto de se ter realizado 
uma exposição com o espaço ainda em ruínas, devido à 
necessidade de estarem presentes para uma mostra de 
arquitetura, fez com que chamassem a atenção dos media, que 
rapidamente difundiram a existência de um novo projeto 
artístico em Campanhã.  
 
Ambos salientam o caráter improvisado que pautou a 
exposição e demonstram bastante orgulho no resultado obtido.  
 
Outros fatores destacados que contribuíram, segundo os 
diretores, para a visibilidade e afirmação das Galerias MIRA 
foram, em primeiro lugar, as estratégias de divulgação online, 
por meio das redes sociais, e também o apoio (ainda que 
indireto) da Câmara Municipal do Porto, mais precisamente 




“A única coisa que existe é que a vereação da cultura, que é uma coisa barata, apoiar a 
impressão dos postais com as imagens selecionadas do mobile. Porquê? Porque é uma 
coisa barata para eles, não é, e é uma maneira de promover a cidade… a cidade é muito 
promovida pelo concurso internacional, porque é marca Porto.” (diretora) 
 “(…) Há algumas exposições em que nós, pronto, alugamos não o espaço mas o 
serviço. Nós não queremos alugar. Aliás, se nós quiséssemos ganhar muito dinheiro 
com isto era transformar um dos armazéns em restaurante (…) mas nós temos outros 
objetivos, até de cariz social, e portanto, nós quando pensámos neste projeto 
preparámo-lo ao longo da vida para o podermos agora sustentar e suportar (…) 
fazemos workshops que são pagos, temos portanto essa cedência do espaço e dos 
serviços relacionados, procuramos fazer algum merchandising ligado à Galeria 
especialmente nas alturas festivas, mas para já, é isso. Portanto, estamos numa fase de 
investimento sem retorno.” (diretora) 
“De resto temos, por exemplo, por parte da junta de freguesia…eles não têm meios 
económicos para nos apoiar, mas estão sempre presentes e têm muito orgulho em que 
as galerias estejam cá. E isso, não se traduz em apoios económicos mas traduz-se num 
apoio que também é muito bom sentir.” (diretora) 
As Galerias MIRA não dispõem de quaisquer subsídios ou 
incentivos financeiros. A diretora destaca sim o apoio da 
vereação da cultura da Câmara Municipal do Porto na 
divulgação – por meio de postais – do concurso MIRA Mobile 
Prize.  
 
Além disso, refere ainda algumas estratégias ocasionais para 
suportar as despesas das Galerias MIRA, nomeadamente o 
aluguer dos serviços do MIRA FORUM, a realização de 
workshops ou de algum merchandising ligado aos “MIRAS”.  
Também o apoio da junta de freguesia de Campanhã é 
referenciado, que embora não se materialize numa ajuda 
monetária, acaba por marcar pela presença constante. 
É de notar que este projeto sobrevive, sobretudo, do 
investimento (de tempo e dinheiro) dos diretores, que 
salientam os retornos não-monetários mas sim pessoais que as 
Galerias trazem.   
Pontos fortes e 
fracos das Galerias 
MIRA 
“Ser um espaço multidimensional. Tudo já aconteceu aqui, e o que virá aí, estamos 
disponíveis! Acho que é transversalidade, disponibilidade... eu gosto muito da palavra 
disponibilidade (…) . Quem está disponível está aberto a aceitar, não é acriticamente, 
mas está aberto ao improvável. E se nos perguntarem se aqui têm acontecido coisas 
improváveis? Quantas delas!” (diretora) 
“(…)  Todas as coisas que têm aparecido são upgrades, coisas melhores. Nós não 
temos tido aqui experiências negativas, por exemplo, com artistas (...) claro que (…) 
era bom se tivéssemos algum apoio, não para nós enquanto galeria mas (…) para, em 
várias zonas da freguesia, fazermos intervenções de Arte Contemporânea, para sairmos 
daqui (...) se houvesse alguma coisa a referir, talvez isso, termos alguma possibilidade 
de sairmos mais vezes” (diretora). 
“ (…) Nós não temos desde o início é um site que seja central para esta documentação 
de toda a atividade… a documentação existe, só que não está ainda visível, portanto, 
visível em termos de organizada. Portanto, existem as coisas no Youtube, mas falta o 
site que organiza, para condensar, só falta concretizar.” (diretor)  
“(…) A dimensão comercial, que nós não temos trabalhado, eventualmente, como 
Quando questionados sobre os pontos fortes das Galerias 
MIRA, os diretores destacam a disponibilidade e a 
multidimensionalidade dos espaços em questão. Referem que 
a improbabilidade de grande parte dos acontecimentos que lá 
tomam lugar, faz de qualquer experiência um upgrade, uma 
evolução positiva.  
Porém, não deixam de salientar, como pontos fracos, a 
ausência de um site que condense a documentação recolhida 
nos dois anos de atividade das galerias, assim como a falta de 
investimento numa dimensão mais comercial.  
Referem ainda as dificuldades relativas à limitação de verbas 
para mais projetos, especialmente no que toca a projetos fora 
de portas. 
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deveríamos (…) mas também achamos que este tipo de coisas não se podem forçar. 
Primeiro tem que haver um estatuto, tem que haver um tempo que nos permita ter um 
determinado estatuto.” (diretora) 











Relação com a 
comunidade 
“Nós tivemos aqui uma preocupação primeira que foi a seguinte: nós não vamos 
chegar à comunidade e não nos vamos impor. E não vamos agora a desatar a convidar 
toda a gente, a socializar, a educar. Eu costumo dizer que muitas vezes quando 
acontecem estas idas de determinado tipo de organizações para determinadas zonas da 
cidade parece que foi um meteorito: o meteorito cai, cria uma zona de impacto e faz 
mal. Portanto, nós o que é fizemos? Nós tivemos uma atitude que é: nós não temos de 
aceitar a comunidade, a comunidade é que nos tem de aceitar, é que nos tem de 
integrar. E o processo tem sido lento mas tem sido mas consistente, devagar. Claro que 
se começa sempre pelos restaurantes, pelo tasco, pelo café, pelo Eusébio dos frangos, 
pela Rosa, pelos vizinhos do lado…Foram os nosso vizinhos do lado os primeiros a 
entrar no Espaço MIRA, quando foi da primeira exposição, que é a Dona Benilde e o 
Senhor António, quando acabamos de por o último quadro do Nelson D’Aires fomos 
chamá-los e foram eles que inauguram, que diz-se que vizinho é mais que família e nós 
achamos que sim, e depois foi muito lentamente. Começamos com uma relação fortuita 
com um casal aqui que vive numa ilha aqui acima, e neste momento podemos dizer que 
temos uma interação positiva com a comunidade.” (diretora) 
“(…) Fomos apoiados pela junta de freguesia na produção da cascata…as pessoas 
entraram para vir ver a cascata e então começaram a ver as galerias, a dar a opinião, a 
contar a história sobre os armazéns… e na noite de São João fizemos uma festa 
conjunta. Portanto, sem forçar nada, a iniciativa não foi só nossa, foi deles também, e 
portanto nós pensamos que estamos a estabelecer aqui relações duradouras e de pares, 
no sentido que habitamos o mesmo território, e nesse sentido tem sido uma experiência 
muito positiva” (diretora). 
“Já demos aqui guarida a grupos de teatro, que tiveram intervenções aqui na 
comunidade, vamos por exemplo fazer agora uma exposição em Maio com um vizinho 
que é DJ, e é designer, e rapper e isso tudo, sobre street art, e portanto vêm cá os 
OUPA, que é um grupo do cerco do Porto (…) vimos a acompanhar este grupo, 
fizemos inclusivamente uma campanha de recolha de material para o estúdio 
comunitário, e portanto nessa altura eles virão também, e claro com eles vem também o 
Segundo a diretora, as Galerias MIRA têm uma relação de 
grande proximidade com a comunidade envolvente, 
nomeadamente com a rua de Miraflor, onde ficam situados os 
armazéns.  
A entrevistada deixa bem claro que não houve, por parte dos 
“MIRAS”, uma intenção declarada de “conquistar” a 
comunidade, de aliciá-la de forma a poderem dizer que se trata 
de uma instituição cujo foco está na relação de envolvência 
com o contexto. Não deixa de existir uma preocupação 
assumida com os interesses das pessoas que habitam e 
frequentam a zona de Campanhã e Miraflor, no entanto, a 
estratégia optada pelos diretores foi de cautela, de não 
intromissão, e acima de tudo, de tentar não passar a ideia de 
que estariam a “vender” algo ao público.  
Nesse sentido, privilegiaram uma abordagem resguardada, 
deixando que fosse a comunidade, movida pela curiosidade, a 
“espreitar” o espaço, em vez de os convidarem a fazerem parte 
dele.  
Assim que se deu esse primeiro passo, segundo a diretora, a 
relação das Galerias com a comunidade foi crescendo de dia 
para dia, ganhando a confiança e o interesse dos que habitam e 
frequentam a zona.  
 
Estabelecidos esses laços, foram vários os projetos 
desenvolvidos em conjunto com a comunidade, nos quais 
existe, de parte a parte, um grande envolvimento e dedicação: 
se por um lado as Galerias MIRA dão voz a projetos levados a 
cabo por grupos locais, cedendo espaços, materiais, e 
apoiando o desenvolvimento das causas, por outro, as pessoas 
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pessoal de Campanhã. Não queremos forçar nada, não queremos ter aquela atitude 
paternalista, não. As coisas vão acontecendo, vão-se sucedendo, e nós estamos abertos 
para o que nos aconteça.” (diretora)  
“(…) Queremos fortalecer os laços com a comunidade, aceitando-a, ouvindo-a. Por 
isso é que queremos muito desenvolver aqui um projeto com os Malmequeres da 
Noeda que é uma associação muito antiga que esteve moribunda e que agora está a ter 
um relançamento através de um jovem diretor e um jovem casal, e que nós 
gostamos...nós somos interlocutores. Então estudar, e dar a conhecer os malmequeres, 
e fazer por exemplo uma grande exposição no MIRA FORUM, daqui a um ano, 
mostrando o que foram e o que são, e o que podem vir a ser os Malmequeres, é um 
tributo não aos Malmequeres mas às associações recreativas da cidade.” (diretora) 
“(…) e somos de trato acessível. Não nos colocamos numa posição distante…não 
temos essa visão, não. E portanto, somos bem aceites.” (diretora) 
tendem a apoiar o projeto das Galerias, visitando o espaço e 
ajudando a divulgar a sua existência numa zona pouco visível 
da cidade do Porto.  
 
 
A diretora ressalva ainda o facto de serem galeristas 
acessíveis, ao dispor das pessoas, o que segundo a mesma é 
um fator fundamental para estabelecer laços duráveis e fortes 
com a comunidade.  
 
Impacto na zona 
circundante 
“Já tem acontecido fazerem entrevistas aí aos vizinhos e isso tudo, e às vezes até coisas 
exageradas, há tempos um dizia assim “isto mudou a 100%”, nada muda a 100%, mas 
mostra o entusiasmo que as pessoas têm (…) mostra que há uma atitude afetiva (…) e 
depois é assim, sei lá, a rua está suja é preciso ser varrida, varro eu, varrem as 
estagiárias, varrem os assistentes de galeria, varrem os artistas… estamos a varrer a rua 
o que leva a que às vezes os outros também comecem a varrer, e de facto a rua está 
muito mais limpa (…) A comunidade, claro, gostou logo que nós viéssemos para aqui, 
porquê? Porque íamos reabilitar armazéns que estavam em ruinas, portanto, a rua era 
muito mal vista porque (…) mais de metade de um dos lados da rua era destruição, 
portanto, acharam que melhorou muito o aspeto da rua, que o ambiente melhorou que 
as pessoas que vêm cá são pessoas muito educadas, muito cuidadosas no trato, muito 
delicadas, gentis.” (diretora) 
A diretora considera que as Galerias MIRA têm um impacto 
bastante positivo na zona circundante, mais precisamente na 
rua de Miraflor. Falando com base na ideia expressa pelos 
habitantes e frequentadores de Miraflor, a entrevistada refere 
que as Galerias MIRA trouxeram um novo dinamismo à rua, 
que não só se viu renovada após vários anos com uma série de 
armazéns devolutos, como também está mais limpa. Além 
disso, o próprio ambiente sofreu uma modificação devido ao 




Relação com a 
comunidade virtual 
“Nós temos muita atividade com grupos de fotógrafos, é os meet ups do Eyeem, é o 
PORTO Photography no Facebook, e procurámos juntar as pessoas em torno da 
fotografia (…) os meet ups que nós fazemos, que é marcar um dia e uma hora, e 
aparecem 30, 40, 50 e já aparecem 85 pessoas nos meet ups! O que mostra que as 
pessoas querem estar juntas. E nós acabamos também por ser catalisadores de um 
público que nem é um público de ir às galerias, mas que com estas iniciativas acaba 
por ao vir, perceber que vale a pena.” (diretora) 
“(…) São grupos de uma diversidade brutal. Temos lá desde os fotógrafos profissionais 
As Galerias MIRA têm uma forte relação com a comunidade 
virtual, construída sobretudo através da sua atividade intensa 
nos grupos de Facebook. Além dos grupos do Espaço MIRA e 
MIRA FORUM, a diretora destaca os grupos informais de 
fotografia do Eyeem e do PORTO Photography, que não só 
limitam a sua interação ao mundo virtual, como também a 
transportam para o mundo real através dos meet ups 
(encontros) e das visitas aos “MIRAS”.  
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reconhecidíssimos até ao amador que está a brincar com o telemóvel. Tudo bem, não 
temos nada uma atitude segregacionista, de hierarquizar…e isso tem sido muito bom 
porque tem criado um ambiente de interação entre as pessoas o que faz com que muitas 
pessoas se tenham tornado amigas por se terem encontrado no MIRA. (…) isso é um 
património imaterial das galerias, que são essas interações que se estabelecem entre as 
pessoas porque se encontraram aqui.” (diretora) 
“Qual era o objetivo desse concurso? (…) Foi um bocado responder à provocação dos 
fotógrafos clássicos que rejeitam a fotografia mobile (…) E por outro lado também foi 
dar corpo físico, real, ao que é virtual (…) a fotografia que anda na rede, nós decidimos 
passá-la para papel. Nós criamos o MIRA Mobile Prize e tem sido um sucesso (…) há 
uma adesão muito grande ao concurso, mas sobretudo é um concurso com muito 
prestígio (…) vemos inclusivamente os grandes organizadores e que já estão no mobile 
há muitos anos, as plataformas consideram o mobile um dos melhores concursos 
realizados no mundo e com gente com muita qualidade, com estatuto no campo da 
fotografia muito alto.” (diretora)   
A diretora salienta a diversidade interna desses grupos, que 
abrem a possibilidade de fotógrafos amadores e profissionais 
partilharem o seu trabalho e entrarem em contacto com 
pessoas com o mesmo interesse, muitas das quais acabam por 
estabelecer relações de amizade.  
A entrevistada refere ainda o concurso MIRA Mobile Prize, 
um concurso de fotografia mobile (em dispositivos móveis 
como telemóveis e tablets) promovido pelo MIRA FORUM, 
cujo objetivo, segundo a diretora, passa não só por promover a 
marca “MIRA” mas também, e sobretudo, dar protagonismo à 
modalidade mobile da fotografia, frequentemente 
desvalorizada por fotógrafos que defendem a fotografia mais 
clássica. Nas palavras da diretora, o concurso conta com uma 
grande adesão e com uma representação de nomes 
reconhecidos internacionalmente na área da fotografia. 
4.(Inter)mediação artístico cultural 
 
 
Relação com os 
artistas 
“(…)Nós não temos tido aqui experiências negativas, por exemplo, com artistas (...) 
“(diretora) 
 “(…) a partir do momento em que se criou esse registo, passa a ser pacífico, passa a 
fazer parte da nossa forma de estar. Enquanto há artistas que, por exemplo, são muito 
tímidos, ficam muito engrumados, muito embrulhados, mas acabam por ceder, e depois 
até gostam, ficam até admirados com a experiência e nesse sentido estão também a 
fazer uma aprendizagem.” (diretora) 
Esta categoria não é muito explorada ao longo da entrevista. A 
diretora apenas refere que não existiram, até então, 
experiências negativas com artistas, e que a aceitação por 
parte dos mesmos do modelo “interativo” que as Galerias 
MIRA assumem, tem sido generalizada, acabando por 
conduzir, em última instância, a uma aprendizagem por parte 
dos próprios artistas.  
Facilitação do 









 “(…) Acho que contribuem para essa aproximação, precisamente pela tal diversidade 
de públicos e por ser um público de banda larga (…) essa mediação também nos 
agrada muito, que é criar aqui um espaço em que as pessoas estão, e ao estar 
conversam e vêm que têm ligações.” (diretora) 
“(…) nós não queremos tornar as coisas mais fáceis, porque a manifestação artística 
tem de ter uma grande autonomia, porque senão não é arte. Independência, autonomia. 
O que nós achamos é que com os eventos que criamos, com a rotação de realizações, 
contribuímos para que as pessoas compreendam melhor a arte. Não é a arte adaptar-se 
A entrevistada considera que as Galerias MIRA contribuem 
para uma aproximação entre os públicos e os artistas, e que tal 
só se torna possível devido à diversidade de públicos das 
Galerias. Segundo a diretora, os “MIRAS” são espaços de 
reunião, de interação, de conversa e debate, que colocam lado 
a lado os dois polos da esfera artística.  
Porém, defende que não é intenção das Galerias MIRA 
“explicar” a arte aos públicos, nem fazer uma “tradução” do 
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às pessoas, é o contrário. Nós não vamos dizer a um artista, e já têm acontecido aqui 
algumas exposições, por exemplo, de uma grande radicalidade, que eu até fico um 
bocado “Meu deus, como é que as pessoas vão reagir” e não, reagem bem, desde o 
momento que se dê o enquadramento. E depois as pessoas confiam, como já temos 
uma história que é curta no tempo mas longa na experiência, as pessoas confiam. Se 
isto está lá é porque vale a pena (…) Não há nenhum registo de tornar mais fácil para 
ter mais gente, nunca, nunca. Mas as pessoas é que passam a compreender o melhor o 
que se passa aqui.” (diretora).  
“Quando a Arte Contemporânea é orientada por alguém, as pessoas gostam. Antes as 
pessoas ficavam pasmadas “eu nunca na vida sozinho chegava a esta conclusão! Ai que 
bom eu ter ouvido falar disto!”, portanto, não há propriamente…bem, claro que há 
exposições mais fáceis de se apreender do que outras, obviamente, uma exposição de 
fotografia sei lá, como a última, que era sobre viagens, ou até sobre…a exposição de 
fotografia da AMI são de mais fácil apropriação.” (diretora) 
“Para nós é muito importante essa conversa com os artistas sobre o que é que eles 
pensam, como é que eles pensam a sua obra, o seu estar (…) eu acho que esta geração 
nova, relativamente mais recente, não tem esse tipo de registos, mesmo os fotógrafos e 
tudo… acho que esse lado proprietário do segredo é uma coisa conservadora (:..) se eu 
for seguro não tenho problema nenhum em dizer como é que fiz a edição de uma 
imagem ou como é que construí aquele artefacto, de onde é que me veio a ideia. As 
ideias não se roubam! Antigamente achava-se isso, não, as ideias partilhadas são motor 
de criatividade (…) E eu acho que essas conversas mostram até a complexidade da 
obra, porque muitas vezes nós olhamos para aquela parede e parece-nos só uns 
desenhos colados, quase “isto também eu”! Mas não! A conversa dá-lhe uma 
sustentabilidade, e por de trás daqueles desenhos pendurados, que podem ser até com 
post-it, está uma ideia, está uma conceção, está um raciocínio, está uma visão. E nesse 
sentido, o artista só se engrandece quando fala sobre a sua obra, e os nossos artistas 
acho que já perceberam isso.” (diretora) 
“(...) Acho que estas atividades em torno das exposições aproximam o artista, dão-lhe 
uma consistência, porque muitas vezes as pessoas também têm essa ideia porque não 
conhecem. Portanto a culpa nem é delas nem é do artista, porque não se estabeleceu a 
ligação. Por exemplo, ainda ontem ali a falar com o Deck97, que é o que vai fazer a 
curadoria da exposição de street art.. os street artists são brutais na sua formação e em 
trabalho dos criadores. Pelo contrário, o que se pretende, nas 
palavras da diretora, é contextualizar, garantir algumas 
ferramentas que sirvam de base para uma reflexão sobre o que 





Estas conversas permitem orientar o contato dos públicos com 
a arte, dando-lhes acesso à visão do produtor, à forma como 
ele pensou e idealizou a obra, desvendando parte dos seus 




No seu entender, atualmente, poucos são os artistas que se 
recusam a partilhar o processo de criação e os significados 
subjacentes à obra, acreditando que essa se trata de uma visão 
conservadora e ultrapassada do que é fazer arte.  
 
 
Além disso, o contato com os artistas tende a favorece-los não 
somente em matéria de divulgação e reconhecimento, mas 
também e sobretudo na desconstrução do seu trabalho como 
algo “fácil” e imediato, que qualquer pessoa seria capaz de 
fazer.  
Ao partilharem os modos de conceção das obras, os artistas 
estão a partilhar também as dificuldades do percurso que leva 
até ao resultado final, mostrando a arte como um processo e 
não como um produto acabado.  
A diretora refere que em algumas exposições chega a temer a 
reação das pessoas mas esta é, na generalidade, positiva, uma 
vez que existe o fator “confiança”, que as Galerias MIRA têm 
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tudo, mas (...) pode-se ter uma ideia vaga “ah, são todos uns gunas, são todos uns 
marados da tola”, não são nada! Ora, ao mostrar, e ao pedir os depoimentos desses 
artistas nós queremos torná-los mais próximos... quer dizer, não é intenção torná-los 
mais próximos! Eles aproximam-se porque se dão a conhecer, porque dar a conhecer é 
sempre uma coisa boa!” (diretora) 
vindo a construir na sua ainda curta existência. Na sua 
opinião, a trajetória traçada até então pelas Galerias MIRA 
conferiu-lhes uma certa credibilidade, e as pessoas tendem a 





“Os próprios artistas também evoluem, e progridem e aprendem. No fundo, eu acho 
que estes espaços são também espaços de usufruto, mas também de intensa 
aprendizagem, dos artistas com os artistas, dos artistas com o público, do público com 
os artistas, dos curadores com todos e nós com todos. Isto é uma escola! Está-se 
sempre a aprender, quer dizer, não há dia nenhum em que não tenha aparecido uma 
coisa nova que nos leve a pensar uma parte do mundo de uma forma diferente. E nesse 
sentido é poderoso.” (diretora) 
“Há tempos alguém dizia “vocês podiam assumir-se como um centro de estudos”, 
porque nós ainda no outro dia tivemos aqui um seminário de antropologia visual, com 
pós-doutorados brasileiros que estão aqui a fazer um trabalho em torno do MIRA, 
precisamente, e portanto, nós não somos galeristas típicos, somos socialmente 
interessados e empenhados, e gostamos de conhecer a realidade para a compreender e 
eventualmente para apoiar a comunidade na sua própria evolução (...) nós temos esse 
sentimento e responsabilidade cidadã, e portanto, acho que antes de sermos tudo o 
resto somos cidadãos preocupados, pronto, que vivem numa cidade, e que têm alguma 
coisa a dar à cidade, não é só receber.” (diretora) 
Por fim, ressalva-se ainda a dimensão educativa, formativa e 
pedagógica do Espaço MIRA e do MIRA FORUM.  
Por um lado, numa vertente mais ampla, a diretora aponta para 
a aprendizagem constante que resulta do contato entre 
públicos, artistas, curadores, galeristas, e todos os outros 
intervenientes que fazem parte do “universo MIRA”.  
 
De forma mais específica, aborda a questão da realização de 
formações e workshops, que contribuem para criar uma 





















Categoria Excerto Síntese 
1.Trajetória antecedente às Galerias MIRA 
Área de formação e 
percurso 
profissional 
“Na altura eu estava em Braga, a trabalhar numa parceria com os Encontros da 
Imagem, um festival de fotografia, quando estava à procura de um novo desafio no 
Porto (…) sabia que este espaço estava em vias de abrir porque (…) a inauguração 
seria com uma exposição dos Encontros da Imagem cá (…) e foi assim que eu descobri 
estas galerias, comecei a pesquisar mais e decidi mandar uma candidatura.” 
A formação e profissão antecedente da assistente e produtora 
das Galerias MIRA está relacionada com a área das artes, e 
mais particularmente da fotografia. Além disso, a formação 
em comunicação permite-lhe dar conta dessa tarefa no interior 
das Galerias. 
Relação com as 
artes 
  












“Acho que as Galerias MIRA são ímpares no contexto contemporâneo português e 
mesmo internacional. São muito diferentes uma da outra mas que de alguma se 
complementam, criando um produto único na cidade e em Portugal (…) é difícil falar 
no MIRA enquanto uma marca, porque o MIRA é algo que ultrapassa estas paredes. 
Portanto, tens o MIRA FORUM, tens o Espaço MIRA, e depois tens uma série de 
ações e intervenções que saem das galerias, que não têm o objetivo de programar, de 
exposição, de apresentação pública, como é o caso, por exemplo, do MIRA Mobile 
Prize (…) ou o envolvimento com a comunidade, aqui em Miraflor, ou com a Junta de 
Segundo a entrevistada, as Galerias MIRA destacam-se na sua 
particularidade de se extrapolarem para fora dos limites físicos 
da obra e da exposição. Mais do que uma mera dimensão 
expositiva, em que se divulgam trabalhos e autores, procura-se 
compor uma série de ações interventivas e dinâmicas que, em 
última instância, têm como objetivo pensar o lugar da arte e da 
fotografia em Portugal e fora dele, refletir sobre um conjunto 
de questões mais amplas que não só dizem respeito às 
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Missão, valores e 
objetivos 
Freguesia (…) tu trabalhas uma programação que a longo prazo não é apresentação 
dessa programação, mas é pensares o papel da arte, da educação, da intervenção na 
comunidade, da formação, da cidadania.” 
“Eu acho que é dar a conhecer o que se faz cá. É isso, eu acho que são missão e 
objetivos diferentes um do outro, mas é principalmente dar a conhecer o que se faz por 
cá, no Porto, e em Portugal. Dar uma outra ideia de Campanhã, por exemplo, fazer com 
que as pessoas venham, fazer com que Campanhã não seja só um lugar de passagem 
(…) tens aqui uma interface modal que as pessoas vão e vêm, mas a ideia é que a 
cidade se comece a alargar para a zona oriental da cidade, que as pessoas fiquem. E 
pronto, eu acho que é mesmo uma questão de educação, porque nada tem um objetivo 
comercial, tem a ver com (…) desconstruir conceitos, de abranger novos públicos, 
abranger as comunidades locais e haver uma intervenção mesmo na comunidade, seja 
académica, artística, local.” 
“O que faz o Espaço MIRA diferente do MIRA FORUM? Acho que tem a ver com a 
curadoria, com a intervenção… quer dizer, não é que o MIRA FORUM não seja uma 
curadoria pensada, até porque nós temos cá cada vez mais colaborações com curadores 
convidados (…) no Espaço MIRA é delineado um programa que levanta um tema e 
durante esse mês/ mês e meio é trabalhado esse tema. Seja a nível de exposição, 
conversas, sessões de cinema, portanto a ideia é sempre trabalhar a fotografia e relação 
com a Arte Contemporânea. Afasta-se do MIRA FORUM na medida em que apresenta 
outros media que não são a fotografia tradicional, impressa em papel, tem um apoio 
muito grande de artistas nacionais, principalmente com enfoque local, do Porto, que 
trabalhem no Porto, e que trabalhem Campanhã. O MIRA FORUM já abre outras 
fronteiras, portanto, neste momento temos a Nigéria, tal como já tivemos outro… O 
MIRA FORUM tem um conjunto de atividades que faz com que ele seja mais um 
centro cultural e não tanto uma galeria em que apresenta exposições. E esta atividade 
constante que é mesmo uma questão quase política, este ativismo (…) é tentar vincular 
o máximo de atividades possível de forma gratuita e livre, portanto, aberto a toda a 
gente, que saia dos nichos e que consiga de alguma forma, que não estratifique, que 
não faça distinções. O objetivo não é que tenha um maior número de público, o 
objetivo é que toda a gente tenha acesso a isso, percebes?” 
exposições em curso, mas que levantam problemáticas atuais e 
de interesse generalizado.  
Além de procurarem dar voz ao que vai fazendo a nível 
nacional, e mais especificamente regional, no domínio da Arte 
Contemporânea e da fotografia, têm como objetivo promover 
uma desconstrução de Campanhã enquanto lugar de 
passagem, de partidas e chegadas, fomentando a descoberta do 
lado oriental e menos badalado da cidade do Porto.  
A envolvência com a comunidade – quer artística, quer local, 
quer académica – é um objetivo comum a ambos os espaços, 
que embora partilhem a ambição de se afirmarem como um 
lugar de reunião de múltiplos interesses artístico-culturais, não 
deixam de apresentar algumas diferenças internas na forma 
como põem esse objetivo em prática.  
Embora o MIRA FORUM também disponha da intervenção 
de curadores, a curadoria do Espaço MIRA é interna e mais 
regular, devido à presença do mesmo curador/diretor artístico 
em quase todas as exposições. Para este espaço, as exposições 
gravitam em torno de grandes temas que são explorados 
através da combinação da fotografia com outras manifestações 
artísticas, e da realização de atividades paralelas como 
conversas, ciclos de cinema, entre outras. Já o MIRA 
FORUM, além de não colocar a ênfase na Arte 
Contemporânea, aposta numa rotatividade intensa de 
atividades sem uma ligação tão evidente como acontece no 
Espaço MIRA. De certa forma, e nas palavras da produtora, 
funciona quase como um centro cultural, com uma vocação 
mais multidimensional e “política”, no sentido em que procura 
promover o acesso generalizado ao maior número possível de 
atividades e manifestações artísticas/culturais.  
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Públicos visitantes 
 “(…) As pessoas têm de passar primeiro cá, tem de haver primeiro quase um primeiro 
contacto deles ou um interesse deles para depois nós conseguirmos fidelizar. E depois a 
partir daí nós fidelizamos com Facebook, newsletters…” 
 “Por exemplo, o público online do Espaço MIRA é muito diferente do público que nos 
visita no Espaço MIRA (…) Eu creio que a nível online o Espaço MIRA tem uma 
grande camada tanto do sexo feminino como masculino, tem idades compreendidas 
desde os 18 anos até aos 45/50, principalmente pessoas com interesse em Arte 
Contemporânea, nomeadamente na área da fotografia, desde estudantes, críticos, 
académicos, portanto, é um nicho mais interessado em arte, Arte Contemporânea. O 
público online do MIRA FORUM é mais velho, mas isso justifica-se muito pela 
dinâmica do grupo no FORUM. Também existe o grupo do Espaço MIRA mas nós 
apostamos mais a nossa comunicação do Espaço MIRA na página institucional e no 
MIRA FORUM no grupo (…) há uma maior interação, são pessoas que inicialmente 
eram do círculo dela [diretora] e depois alastraram-se, mas devido também aos 
propósitos dos eventos. (…) Por exemplo, se for uma exposição de fotografia temos o 
corpo académico muito presente, temos uma forte relação com a comunidade, com as 
escolas, portanto, a nível de visitas guiadas, mas há uma série de pessoas mais velhas 
que têm um interesse muito grande no FORUM, e eu acho que é também porque dá um 
leque de atividades muito diversificadas que vai desde a música, ao teatro, ao cinema, 
conversas, lançamentos de livros. E o offline também é isso. Eu acho que as pessoas 
que as pessoas que visitam o FORUM têm mais backgrounds diferentes e podem não 
ter um propósito muito focado. O público que vem visitar o Espaço MIRA vem 
exatamente porque vem aquele conferencista e vem aquele artista, e está a estudar e 
precisa do testemunho (…) não é que a atividade do MIRA FORUM seja mais 
entertainer, sabes? É realmente interessante e debatem-se uma série de temas, mas se 
calhar por ser mais (…) uma cultura geral…qualquer pessoa gosta de música, e como 
não é uma música específica, como uma música clássica, dá para todos os gostos.” 
“O Espaço MIRA, eu acho que inicialmente, devido aos artistas convidados e à 
programação, eu acho que tem um impacto muito local, muito com as comunidades 
académicas, portanto, com os professores, os alunos… muito direcionado para 
estudantes, críticos de arte. Portanto, acho que o público que nos visitava vinha porque 
queria aquilo, aquele produto em particular, e eu acho que agora as coisas começam a 
contaminar-se. Eu acho que agora as pessoas já vêm porque já querem saber…mesmo 
A assistente de galeria começa por referir que as Galerias 
MIRA não fazem um grande investimento na questão da 
atração de públicos, mas mais na fidelização. Segundo a 
mesma, é necessário que os públicos tenham um primeiro 
contacto com as Galerias de forma a que, posteriormente, 
consigam fidelizá-los por meio das redes sociais e das 
newsletters.  
 
No que diz respeito aos públicos visitantes, não só faz uma 
distinção relativa aos públicos reais como também aos 
virtuais. Essa diferença, segundo a entrevistada, faz-se sentir, 
sobretudo, devido ao fator “contaminação” presente na 
experiência real de visita: devido à proximidade de ambos os 
espaços, os públicos que vêm para uma determinada 
exposição/atividade acabam por visitar a galeria vizinha, 
estabelecendo contato com outras manifestações artísticas que 
provavelmente não iriam incluir na visita se não se desse o 
caso dos “MIRAS” estarem lado a lado.   
Ainda assim, a entrevistada destaca algumas diferenças nos 




O Espaço MIRA tende a captar a atenção de visitantes com 
interesses mais específicos, seja nas manifestações artísticas, 
nos artistas ou nos temas em discussão. Tratam-se, por norma, 
de pessoas com alguma ligação ao mundo da arte ou 
académico, cujo interesse nos eventos é focado – dirigem-se 
propositadamente às Galerias para aquela exposição ou 
atividade em particular.  
 
 
O MIRA FORUM, por sua vez, e na opinião da produtora, 
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que não sejam da área, as pessoas já não têm medo de vir, de perguntar, mesmo aqui do 
bairro, das ilhas, já começam a perguntar.” 
“No FORUM é uma coisa inacreditável, porque as pessoas vestem a camisola! 
Também no Espaço MIRA, mas no MIRA FORUM em particular, como há uma 
relação muito estreita com a comunidade, a própria comunidade é que faz estas 
propostas, por exemplo, as Tertúlias de Viagens, é o nosso público que apresenta as 
propostas e que faz o evento, nós quase que fazemos cedência de espaço, fazemos a 
programação, fazemos a produção, mas quer dizer, é uma forma muito inteligente de 
ser o público envolvido. Quando tu chegas a uma altura em que é o teu público que 
está a programar, não é… E quando são eles que vêm, e que têm necessidade de fazer o 
registo e de enviar as fotografias…” 
atrai públicos mais diversificados e plurais, cujo envolvimento 
com a galeria em causa é mais “íntimo” e duradouro.  
 
 
O MIRA FORUM, inclusive, apela à participação dos 
próprios públicos na programação e nas atividades. Além 
disso, um facto curioso no MIRA FORUM é que os públicos 
fazem parte do processo de registo e documentação das 
atividades e eventos, fotografando e gravando numa base 
voluntária, e disponibilizando essa documentação ao serviço 




“Cada vez temos públicos…têm vindo a crescer, portanto, há uma curva de 
aprendizagem, e essa curva de aprendizagem está muito relacionada com os nossos 
públicos. Nós ainda estamos a experimentar, portanto, nós em dois anos parece muito, 
fizemos muito, mas é pouco tempo (…) são dois anos mas ainda somos novos.” 
“(…) Um fator que também pode ser analisado é que o número de pedidos tem também 
cada vez aumentado mais (…) esse feedback que nós temos também de coletivos, de 
artistas, de pedidos de residência, de propostas de trabalho tem aumentado e mesmo a 
nível da comunicação social, portanto (…) começamos também a ter algum tipo de 
relações mais estreitas com jornalistas, assessores, e isso também é um indicativo de 
que realmente a visibilidade tem aumentado, e começam a perceber que é um projeto 
que veio para ficar, é um projeto a longo prazo e sólido. Agora, como é que vou 
analisar se a visibilidade tem aumentado…só consigo dizer por estes indicativos, só 
consigo analisar isso através de dados muito factuais. Portanto, a nível de clipping, a 
nível de visitas no Facebook, interação...” 
No que diz respeito ao percurso de afirmação e visibilidade 
das Galerias MIRA, a assistente e produtora considera que se 
tem feito um bom trabalho, mas que ainda está no início: nas 
suas palavras, a experiência das Galerias MIRA ainda é 
recente, e como tal, ainda estão numa espécie de “prova” do 
seu valor e credibilidade, que até então tem corrido pelo 
melhor. O aumento dos pedidos de colaboração por parte de 
artistas e coletivos tem aumentado progressivamente, assim 
como a visibilidade das Galerias MIRA nos meios de 
comunicação e o número de visitas/ interações nas páginas do 
Facebook, o que para a entrevistada representam bons 
indicadores de um percurso favorável na visibilidade dos 
“MIRAS”.  
Apoios financeiros 
“Eu acho que a falta de recursos é importante porque nós temos uma atividade muito 
intensa e nós temos de dar uma resposta, ou tentamos dar uma resposta rápida e eficaz, 
primeiro ao que já aconteceu e ao que vai acontecer.” 
“(…) E uma série de associações que também são nossas parceiras e que parecem 
invisíveis ao visitante habitual mas que temos relações muito fortes… o Cão Danado 
está sediado aqui muito perto, uma companhia de teatro..” 
“(…) Com a Junta da Freguesia que a longo prazo tem sido incrível a nível de material, 
a Câmara Municipal na altura do Paulo Cunha e Silva também nos apoiou, vinha 
A assistente das Galerias MIRA refere a falta de apoios 
financeiros como uma limitação, que embora não comprometa 
a atividade de ambos os espaços, condiciona as possibilidades.  
 
Apesar disso, salienta outro tipo de apoios, que carateriza 
como “imateriais”, nomeadamente o apoio e o 
reconhecimento por parte da Junta de Freguesia de Campanhã 
e da Câmara Municipal do Porto.  
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sempre que podia às inaugurações aos eventos (…) é sempre um apoio imaterial que ao 
fim e ao cabo é o que é mais importante.” 
Pontos fortes e 
fracos das Galerias 
MIRA 
 “Os pontos fortes, olha, é a disponibilidade. Estares constantemente disponível para 
abarcar novos desafios (…) É tu estares disponível desde o MIRA Mobile Prize até ao 
Silvestre Pestana, até a apresentação dos Malmequeres da Noeda que são crianças que 
não andam na escola (…) é estares disponível a apresentar um leque de atividades tão 
diferentes e tão impares e que não tenhas medo de ser catalogado por x ou por y, 
percebes? É estares disponível a apresentar e depois desconstruíres isso. Um ponto 
fraco…eu acho que se calhar é a falta de recursos, sabes? É nós termos esta vontade de 
fazer muito e se calhar não conseguimos fazer mais e melhor por falta de recursos.” 
“Repara, como o projeto não estava definido à partida, tudo o que veio a partir daí foi 
bom! Eu estava a pensar: parcerias institucionais por exemplo com Serralves, ou apoio 
estatal da DGArtes, mas nós também não procuramos isso porque o nosso objetivo 
também não é esse.” 
Quando questionada sobre os pontos fortes das Galerias 
MIRA, a entrevistada refere a questão da disponibilidade para 
aceitar desafios e propostas diversificadas, das mais variadas 
origens.  
 
Em relação aos pontos fracos e dificuldades sentidas, salienta 
que a ausência de uma expetativa clara em relação ao futuro 
das Galerias faz com que a questão das dificuldades não seja 
muito percetível, já que qualquer situação, não estando nos 
planos, acaba por ser uma mais-valia, nomeadamente ao nível 
da experiência. Apesar disso, volta a referir a falta de recursos 
como uma limitação.  






Relação com a 
comunidade 
“A programação das Galerias tem sempre em conta o contexto de Miraflor, em 
particular, Campanhã no geral, e a cidade e o país, claro. Nós sempre que podemos, 
nós focamo-nos em Miraflor e Campanhã (…) sempre que possível, nós tentamos, 
especialmente no Espaço MIRA, que os artistas trabalhem um projeto de raiz, e 
fazemos sempre a proposta de trabalharem a rua e de trabalharem a freguesia. Isto 
notou-se muito no primeiro ano, aliás, o primeiro ano do Espaço MIRA foi dedicado a 
Campanhã (…) desde o José Oliveira que a tese de mestrado é sobre Campanhã, e ele 
apresentou três partes do mesmo projeto de Campanhã e de Miraflor, desde 
levantamentos fotográficos, a Felícia e o João Brojo trabalharam as ilhas aqui na rua 
através de nós, as comunidades, por exemplo, o MIRA FORUM a nível dos meet ups, 
aliás, o próximo meet up é em Campanhã. Todos os workshops, para além do programa 
expositivo, o programa de workshops e formação, seja introdução à fotografia digital, 
criação de livros de artista, etc, é sempre trabalhar a freguesia. E depois as atividades 
paralelas, o São João (…) Vai acontecer este ano, pela segunda vez aqui mesmo, o São 
João. Portanto, pretendemos fechar a rua, fazer um São João à antiga, convidar todos 
os vizinhos a partilhar o São João, com dança, com a comida, pronto, com as 
tradições.” 
“Portanto, a nível de produção artística nós tentamos sempre envolver a comunidade, 
A entrevistada considera que as Galerias MIRA têm uma 
relação de grande proximidade com Campanhã, e em 
particular com Miraflor, em parte devido ao facto da 
programação dos “MIRAS”, de forma mais ou menos direta, 
estar sempre ligada ao contexto em que estes estão sediados.  
Refere que essa tendência para usar a rua e a freguesia como 
pano de fundo foi especialmente visível no primeiro ano de 
atividade, e com maior ênfase no Espaço MIRA, já que muitos 
dos artistas que lá expuseram nesse período de tempo foram 
desafiados a explorar o contexto da galeria como “matéria-
prima”.  
Além disso, várias atividades giram em torno de uma 
exploração e descoberta da freguesia, nomeadamente os meet 
ups, os workshops, e até programas de formação que tomam 
lugar nas Galerias MIRA.  
 
 
Tem havido, por parte destes espaços e dos seus integrantes, 
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tanto as pessoas que vivem cá na rua, como os vizinhos, como a Rosa, como é o caso, 
por exemplo, desta formação que houve aqui de antropologia visual, o objetivo é 
trabalhar a rua de Miraflor, portanto, histórias das pessoas, a história da rua (…) 
estamos agora a fazer o levantamento destas histórias, a criar um arquivo que não 
existe do que era, do que foi, e do que é…como Campanhã está com uma série de 
mudanças, o nosso objetivo também é preservar o passado. Não de uma força de 
nostalgia, de “o passado era melhor”, não, é por uma questão de documentação. Esta 
rua tem uma história riquíssima, não só para a freguesia mas para a cidade, e mesmo a 
nível nacional, e até a nível internacional” 
“(…)Portanto, não é só uma questão de formação, ou de exposição ou de…é uma 
questão de estar, porque estamos cá”  
nas palavras da entrevistada, um esforço por documentar e 
registar a rua e a freguesia, pela curiosidade que suscitam as 
transformações que nelas têm tomado lugar.  
 
Além disso, acrescenta que não é só na modalidade expositiva 
e formativa que a comunidade é equacionada, existe também 
uma vontade de partilhar histórias e vivências com os 
moradores e frequentadores da rua, e para isso concorre, por 




Impacto na zona 
circundante 
“(…) Nós intervimos diretamente em Campanhã (…) a ideia é que as coisas para além 
de serem apresentadas nas galerias sejam abertas ao maior número de pessoas, e os 
próprios espaços também sejam revitalizados, como por exemplo a criação do mural da 
Mariana Dias Coutinho, atrás da estação, portanto, foi uma intervenção que não é 
efémera, portanto, fica. As apresentações no auditório da Junta de Freguesia, o 
auditório não era utilizado, portanto, ao haver essa reabilitação ou intuito não é só 
haver a apresentação. (…) Resumindo e concluindo, temos intervenção artística, temos 
intervenção social.“ 
“Acho que houve um impacto direto, primeiro a nível económico, nem que seja numa 
escala pequena, com os negócios locais, com o Capri, que já sofreram uma série de 
obras, sofreram essa necessidade de reformular a marca, os produtos; a Dona Rosa, a 
Adega Viela, que não tem qualquer problema em dizer que realmente nós trouxemos 
uma série de público, e é bom. Portanto, estes negócios locais daqui, das mercearias, é 
impacto relativamente pequeno a nível económico, mas importante. E depois eu acho 
que também um impacto bastante social (…) na medida em que Campanhã passa a 
estar associada a outros conceitos. Campanhã não é só um sítio de exclusão, ou não é 
só um sítio de passagem, ou não é periferia… Campanhã está muito próxima do centro, 
passam-se coisas em Campanhã! Portanto, as pessoas passam a vir para cá, obriga-as a 
vir para cá e conhecer, portanto, vais desmistificando aos bocadinhos o que é que é a 
zona oriental do Porto. E depois também acho que é muito importante a nível artístico, 
porque trabalha-se o agora e que de outra forma, se não fossem as Galerias, 
dificilmente muitos dos projetos se concretizariam por uma questão prática, de 
Quando questionada sobre os possíveis impactos das Galerias 
MIRA na zona circundante, mais precisamente Miraflor e 
Campanhã, a entrevistada refere um conjunto de questões: em 
primeiro lugar, afirma que existe um impacto direto ao 
dinamizar e revitalizar alguns espaços que de outra forma não 
seriam utilizados. Exemplo disso é a utilização do auditório da 
Junta de Freguesia, ou a revitalização de um mural nas 




Refere também o impacto nos negócios locais, de entre os 
quais os cafés e mercearias, que acabam por beneficiar de 
forma direta do fluxo de visitantes das Galerias.  
 
 
A entrevistada considera que o maior impacto que as Galerias 
MIRA estão a ter remete para a questão da desconstrução de 
preconceitos e estereótipos em relação à zona mais periférica 
da cidade do Porto. A atividade destas galerias mostra que em 
Campanhã também se cria, também se produz, e atrai as 
pessoas para uma zona que habitualmente não tenderiam a 
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logística e de interesses, porque privilegiamos também produções novas (…) E depois 
também é um bocadinho a descentralização, que também é importante, portanto, não 
fica ali agregado a Bombarda e à baixa…E depois por uma questão histórica não é, a 
rua passa a ter outra dinâmica, toda esta história e este património que eram estes 
armazéns do vinho, do carvão, portanto, estas histórias também passam a ser 
conhecidas, e a própria reabilitação da arquitetura também (…) os próprios 
Malmequeres da Noena, as associações locais, há uma troca de serviços diretos que 
vão beneficiar todas as associações.” 
visitar, levando-as a conhecer e a renovar as imagens que têm 
sobre o local em questão.  
 
Um outro impacto é também o reavivar da história e a 
memória de uma freguesia em transformação, não deixando 
cair em esquecimento aquilo que a distinguiu no passado e 






Relação com a 
comunidade virtual 
“Na página nós temos uma comunicação muito mais cuidada, muito mais institucional, 
o próprio conteúdo que nós produzimos seja ao nível de imagens, vídeo e copy é muito 
mais apurado, portanto, sofre uma série de revisões. Funciona quase como um arquivo 
da nossa atividade e portanto, é mais institucional, mais burocrática. O 
grupo…qualquer pessoa pode publicar. Na página não, na página só nós podemos 
publicar. E o grupo o que é que permite? Portanto, há uma maior liberdade, as pessoas 
podem publicar o que quiserem, esteja ou não relacionado com as Galerias. Nós não 
bloqueamos esse tipo de conteúdo, portanto, artistas que apresentaram cá utilizam o 
grupo até para promoverem os próprios trabalhos noutras exposições, portanto, é uma 
coisa que nós assumimos (…) permite que as pessoas criem álbuns e permite também 
que as imagens, sendo o fotógrafo comum… não é tão cuidado, são fotografias 
captadas por exemplo, por telemóveis, as pessoas podem colocar a informação com 
mais ou menos detalhe, como quiserem. Tem emoção. A página é muito mais factual e 
fria. (…) A página é uma marca que está a comunicar, e no grupo são pessoas. Mesmo 
que eu queira, enquanto Espaço MIRA publicar no grupo não consigo, sou sempre eu. 
E eu estou a assumir uma posição, quando estou a publicar. Embora eu esteja a fazer a 
ligação a dizer que há um determinado evento naquela galeria, sou eu enquanto pessoa 
que estou a comunicar. Portanto, eu tenho de separar as duas coisas. Eu ao publicar já 
posso colocar adjetivos, já posso colocar emoção, já só não digo “esteve muita gente”, 
mas digo “esteve muita gente, caramba, que espetáculo!” 
“As mesmas pessoas que têm like na página e que aderiram ao grupo, reagem ao grupo 
e não reagem á página, muitas das vezes. Não sei, é um espaço de conforto. (…) As 
páginas foram criadas mais tarde exatamente porque começou a haver esta necessidade 
institucional mesmo a nível de parcerias, de análise de públicos, porque tu no grupo 
não consegues fazer análise de públicos, estatísticas, não consegues segmentar (…) por 
A relação das Galerias MIRA com a comunidade virtual, 
apesar de intensa e informal, assume algumas nuances 
internas.  
Tanto o Espaço MIRA como o MIRA FORUM carecem da 
existência de um site oficial, no entanto, dispõem de uma 
página de Facebook para cada uma das galerias, e ainda de um 
grupo aberto na mesma rede social. De certa forma, e a 
entrevistada explica precisamente isso, a página trata-se de 
uma marca oficial, onde a informação é disponibilizada pelas 
Galerias MIRA – mais precisamente por ela mesma, a 
produtora – e onde os públicos apenas podem reagir. Nas suas 
palavras, a página de ambos os espaços assume uma dimensão 
mais formal, mais burocrática e distante, onde a divulgação é 
feita de forma estandardizada e cuidada. Por oposição, os 
grupos funcionam como uma verdadeira “mesa redonda”, 
onde públicos, artistas e intermediários interagem de forma 
liberta, descontraída e mais pessoal.  
A entrevistada explica que não existe a funcionalidade de 
publicar nos grupos a não ser através da sua própria conta, o 
que não acontece nas páginas, onde não existe um “rosto”, 
apenas a marca MIRA. Por isso, a assistente e produtora 
considera que publicar no grupo é uma “tomada de posição”, 
contrariamente à publicação na página onde se assume a 
neutralidade: a própria linguagem difere, tornando-se mais 
liberta e informal nos grupos.  
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isso é que eu tive essa necessidade de criar as páginas. Mas uma coisa não implica a 
outra, temos é de fazer conteúdos diferentes e alimentar de forma diferente, mas o que 
nos interessa também não é ter uma marca fria, longe do público (…) por isso é que 
nós mantemos ambos. Nós adorámos os grupos!” 
 
Além disso, os grupos são mais interativos, dando 
oportunidade aos públicos e artistas de publicarem o que 
quiserem, mesmo não estando relacionado com as Galerias. 
Essa diferença entre grupos e páginas é também visível no 
domínio da interação por parte dos públicos: estes tendem a 
ser mais ativos no grupo, comentando com mais regularidade 
e informalidade do que na página.  
4.(Inter)mediação artístico cultural 







acesso à arte 
“Para além de ser tudo gratuito nós disponibilizamos todos os materiais também de 
forma gratuita. (…) Temos dois canais de Youtube que eu acho que são muito 
importantes (…) fomentando todos estes materiais, estas conversas, estes debates, 
portanto, o online também vai democratizar um bocadinho este acesso à arte e à 
cultura. E o facto de não haver estas barreiras físicas também facilita muito.” 
A assistente e produtora do Espaço MIRA e MIRA FORUM 
considera que o facto dos eventos promovidos serem não só 
gratuitos mas posteriormente colocados ao dispor dos públicos 
via online é uma forma eficaz de democratizar e generalizar o 










 “(…) Primeiro para desconstruir a ideia de que toda a arte é assim muito escultórica e 
muito purista (…) o objetivo de perceber que pode-se tocar, de as pessoas não terem 
medo de tocar, de se aproximar…nós nunca colocámos, por exemplo, na nossa galeria, 
imposição de limites, por exemplo, no chão, tem de estar a um metro ou não se pode 
fotografar porque o flash pode potencialmente queimar a película…não existe … 
portanto, desconstruir essa ideia purista, de glorificar a obra. Não é que lhe esteja a 
retirar valor mas não deixam de ser materiais, não deixam de ser construções. E por 
outro lado também para desconstruir a ideia do que parece simples é realmente 
simples…está muito associado principalmente à Arte Contemporânea. Porque também 
é muito importante, quando nós colocámos uma garrafa de vidro e expomos, as pessoas 
dizem, que é até a atitude fácil, “ah, se isto é arte, eu também consigo fazer arte, 
também sou um artista!” e ao tu dares todo o material do processo de construção, de 
pensamento… primeiro, será que é só uma garrafa no chão? Será que para ela estar 
naquela posição, ou com aquele desenho de luz, ou com aquela cor, ou com aquela 
textura não sofreu outros processos? Será que esta garrafa não está inserida num 
contexto mais alargado? O que é que este signo significa? Por isso é que as conversas 
são tão importantes para, primeiro, haver um contraste direto entre os visitantes e os 
artistas, e haver este desafio de desconstrução, mas para dar oportunidade também do 
Perante a questão relativa às estratégias de aproximação e 
entre públicos e artistas, a entrevistada considera que são 
fundamentais para desmistificar uma série de imagens que as 
pessoas têm da Arte Contemporânea. Em primeiro lugar, as 
Galerias MIRA pretendem mostrar a arte como algo “real”, 
isto é, que não se encontra num patamar sagrado e intocável. 
O facto de não colocarem limites físicos à fruição artística e 
de deixarem tirar fotografias, no entender da produtora, é uma 
forma de permitirem que os públicos “usem” a obra, que a 
conheçam e explorem sem receios de se estarem a intrometer 
em algo do qual não fazem parte.  
Outra questão remete para a prática das conversas entre 
artistas e públicos, que permite desconstruir a obra como 
processo e não como produto, processo esse marcado por 
significados e símbolos que o artista atribui ao seu trabalho e 
que nem sempre passam para os públicos, que acabam por não 
entender a mensagem. Nesse sentido, e para a entrevistada, as 
estratégias de aproximação de públicos e artistas levadas a 
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próprio artista justificar o processo de investigação, significado…e depois também 
para as pessoas tirarem dúvidas. E depois esse debate não fica fechado no momento da 
conversa, por isso é que nós disponibilizamos tudo online, para a conversa se 
prolongar.” 
cabo pelas Galerias MIRA potenciam um canal de 
comunicação aberto entre duas partes que nem sempre se 
encontram em diálogo. Mais uma vez, salienta que essa 
comunicação não é circunscrita ao lugar físico das Galerias, 





“Os estudantes de Belas Artes (…) nós continuamos a fazer, por exemplo, parcerias 
com as faculdades”. 
“(…) Para além do programa expositivo, o programa de workshops e formação, seja 
introdução à fotografia digital, criação de livros de artista, etc,” 
“(…) é o caso, por exemplo, desta formação que houve aqui de Antropologia Visual, o 
objetivo é trabalhar a rua de Miraflor, portanto, histórias das pessoas, a história da rua 
(…) estamos agora a fazer o levantamento destas histórias, a criar um arquivo que não 
existe do que era, do que foi, e do que é…” 
Por fim, destaca ainda a dimensão educativa, formativa e 
pedagógica das Galerias MIRA, que se encontra, por exemplo, 
nas parcerias com as faculdades, nomeadamente de Belas 
Artes, na realização de programas de formação e workshops, 
que fazem dos “MIRAS”, mais do que uma mera galeria, um 
lugar de intensa aprendizagem.  
 


















Categoria Excerto Síntese 










“Há um centro que é a fotografia, contudo, ela é pensada em diálogo com as outras 
artes (…) digamos que importa aqui refletir a fotografia, tendo em conta a importância 
dela, ou melhor, como é que ela é convocada por essas áreas artísticas, ou melhor, 
como é que essas áreas artísticas também se refletem na fotografia (…) a fotografia 
expandida.”  
“(…) Importa aqui também trabalhar, ou melhor, mostrar, a criação artística 
contemporânea, de digamos, artistas que vêm dos anos 60 à atualidade, e artistas de 
diferentes gerações, claro que há um maior número de artistas que são jovens artistas 
ou artistas emergentes, contudo (…) convocamos artistas já com carreiras afirmadas, 
reconhecidas e por vezes artistas que não estão vivos, não é, como por exemplo esta 
aqui do Álvaro Lapa. (…) Este projeto (…) teria de ter em conta os criadores 
nacionais, os criadores que são do Porto e que se afirmam quer seja em termos locais, 
regionais, nacionais e até internacionais.”  
“(…) Outra situação ainda que faz com que o programa seja diferente é (…) que tem, 
digamos, um programa de centro cultural, de alguma forma, e algo de espaço 
intermédio, que faltava aqui no Porto (…) há a galeria, que tem a função de mostrar, de 
exibir (…) tem as outras atividades de lançamento de livros, ou conversas, 
conferências, mostras de performances; há o espaço alternativo, que é o espaço gerido 
por artistas (…) não é nenhum museu, porque não constitui nenhuma coleção, 
O Espaço MIRA é descrito pelo curador e diretor artístico 
como um espaço dedicado ao diálogo da fotografia com outras 
artes, naquilo que denomina de “fotografia expandida” e que 
remete para a tentativa de articulação entre a fotografia com 
outras manifestações artísticas, onde esta é convocada de 
forma mais ou menos explícita.  
Nas suas palavras, o Espaço MIRA pretende trabalhar na 
divulgação e promoção da Arte Contemporânea (desde os 
anos 60 à atualidade), dando destaque a artistas com diferentes 
níveis de consagração artística. Embora haja, tendencialmente, 
uma maior representação de artistas jovens e emergentes, 
procura-se, de igual forma, abarcar o trabalho de criadores 
com mais experiência e com maior grau de legitimidade no 
interior do campo da arte.  
Conquanto não estabeleça fronteiras nas produções que 
divulga, o Espaço MIRA procura colocar a tónica nos artistas 
nacionais, e mais particularmente portuenses.  
O entrevistado destaca que a singularidade deste espaço 
decorre da sua tendência para conjugar linhas de orientação 
Data: 29 e 30 de março de 2016 
Local: Espaço MIRA e Café Ceuta, Porto 
Duração: 01:13:10 
 
Sexo: Masculino  
Idade: 45 anos 
Habilitações literárias: Mestrado em Pintura, a concluir o doutoramento em Práticas artísticas contemporâneas 
Profissão: Curador/ Artista/ Professor universitário 
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digamos, não tem acervo de obras que apresente, mas tem um programa que contempla 
exposições coletivas e individuais (…) As características do espaço, e a programação 
faz com que ele seja diferente, faz com que o espaço de alguma forma ganhe estas 
caraterísticas híbridas.” 
“(…) Ele funciona como um espaço gerido por artistas, independente, de algum forma, 
com muitas ligações institucionais, não é incompatível com elas, por vezes há essa 
leitura de que os espaços alternativos lutam contra…isso era no passado, e mesmo 
assim não o era, se quiséssemos ser verdadeiros.” 
caraterísticas de vários modelos expositivos: por um lado, é 
uma galeria, na medida em que a sua função passa, 
maioritariamente, por exibir trabalhos de artistas, por outro, 
funciona como “centro cultural”, promovendo uma série de 
atividades paralelas como conversas, tertúlias, performances, 
entre outras. Pode ser também considerado um espaço 
alternativo, já que de forma indireta é gerido pelos próprios 
artistas, mas com ligações institucionais, o que para o curador 
é perfeitamente conciliável. Desta forma, a combinação 
múltipla de abordagens faz com que o entrevistado saliente o 
caráter híbrido deste espaço. 
Públicos visitantes 
“Sempre trabalhei para a mamã, para o papá, para o irmão, para o amigo que é colega 
artista, como para o senhor do café abaixo de minha casa, como para todos, e para a 
cidade, em consciência (…) quando a entrada é livre, é livre para todos! (…) Claro que 
o MIRA é em Campanhã, para quem é de Campanhã, mas para todos em geral. Agora, 
sabemos muito bem que, por exemplo, ao convidar x artistas de x áreas o público é 
também esse, o público que se interessa por determinada área ou até por diversas áreas. 
(…) Sei que são públicos relacionados com as artes, mas também são públicos que são 
relacionados com muitas outras áreas artísticas (…) são pessoas de diferentes áreas 
artísticas, arquitetura, a dança, o teatro, a música, claro, as artes plásticas, o cinema, 
mas também, da área da engenharia, da área da literatura, professores… pronto, e isso 
está intimamente e ligado aos eventos que nós provimos, às diferentes áreas artísticas, 
não é? (…) O meu desejo é que seja para toda a gente. Agora, também teremos de ver: 
como chegar? (…) Temos uma luta enorme e constante para divulgar, junto dos meios 
de comunicação, junto dos comentadores críticos (…)” 
“Há sempre sala cheia, as pessoas vão e permanecem, é um público muito especial, é 
um público que permanece, que está…” 
“Temos de ver o MIRA como um todo, Espaço MIRA e MIRA FORUM (…) cada um 
deles tem um público muito específico, e isso faz com que naqueles momentos 
consigamos que seja um lugar de encontros de públicos. Claro que tem um interesse 
específico em determinada atividade (…) mas o facto de sermos regulares na 
programação, quer seja em apresentar livros, apresentar performances, ou 
pontualmente o cinema (…) faz com que esses públicos que vêm, digamos, orientados 
O curador começa por deixar claro que o Espaço MIRA, 
sendo de entrada livre, é uma entrada livre para todos, e que a 
programação não tem um público-alvo em específico, 
pretendendo chegar ao maior número de pessoas possível.  
Porém, apesar dos esforços de divulgação, reconhece que o 
Espaço MIRA atrai, por norma, um público com ligações às 
artes, que vem propositadamente para visitar determinadas 
exposições e atividades. Refere, de igual forma, a presença de 
públicos académicos, com interesses em áreas diversificadas 
dentro do espectro artístico.  
Salienta que, geralmente, a adesão às exposições e atividades 
é bastante positiva, o que não só é passível de se observar pelo 
número de visitantes, mas também pela tendência dos mesmos 
em permanecer no espaço. Tratam-se, nas suas palavras, de 
públicos que se demoram na experiência de visita, que gostam 
de prolongar a sua estadia no interior da galeria.  
Por fim, ressalva que é necessário encarar as Galerias MIRA 
como um todo, como uma junção do Espaço MIRA e do 
MIRA FORUM, junção essa que é sobretudo sentida em 
matéria de públicos: apesar dos públicos do Espaço MIRA 
serem, por norma, pessoas familiarizadas com a arte, que vêm 
com um propósito específico, acaba por se assistir a uma 
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segundo um determinado objetivo, depois são confrontados com os outros (…) Mas 
para mim programar é isso: é alargar.” 
“contaminação” dos públicos de ambas as Galerias, cuja 
experiência de visita ganha contornos não planeados, já que se 
vêm confrontados com outras manifestações artísticas no 
espaço ao lado. 
Apoios financeiros 
“(…) uma exposição fica muito cara, e uma exposição individual fica verdadeiramente 
cara. Não havendo dinheiro, temos esta situação que é, aliás, o inicio até foi muito por 
aí, criar um maior número de exposições coletivas.” 
“Relativamente depois ao material logístico, o JL e a MM [diretores] foram adquirindo 
material, e é claro que nós sempre que conhecemos alguém pedimos, faz-se o pedido 
de empréstimo de cedência de material, e há digamos uma rede de colaboradores e de 
pessoas que apoiam o MIRA nesse material.” 
“(…) Como sabe, todos ali trabalhamos de “graça”, com exceção de uma, e é de uma 
entrega, vamos cá ver (…) isto não quer dizer que seja de graça, não, sou eu que estou 
a dar, que é completamente diferente, sou eu que sou o mecenas. (…) Temos um 
conjunto de colaboradores que também estão a dar o seu tempo, uns na área do vídeo, 
outros na área da fotografia, outros noutras áreas, e todos eles dão! Eles são os 
verdadeiros mecenas do espaço (…) digamos que ali o JL e a MM é quem dá mais (…) 
mas depois há todos aqueles que dão o seu trabalho. (…) Os mecenas, as empresas, 
também têm responsabilidades relativamente a isto, neste momento somos nós que tem 
de dar, a minha geração que tem de dar as respostas, e tem de dar as respostas 
relativamente ao que não há!” 
O diretor artístico e curador do Espaço MIRA salienta que, 
perante a ausência de fundos para investir no Espaço MIRA, 
muitas vezes é necessário contornar a situação com 
alternativas menos dispendiosas, como por exemplo, através 
da realização de exposições coletivas.  
Durante a entrevista, deixa implícita a ideia de que a dimensão 
informal e de improviso nesta galeria é fundamental, 
nomeadamente ao nível logístico, cujos materiais são, na 
maior das vezes, emprestados por conhecidos/amigos.  
Ainda dentro deste ponto, destaca a importância do mecenato, 
no qual se enquadra a sua relação com esta galeria: com 
exceção da assistente de galeria, todos os restantes que 
contribuem para o funcionamento das Galerias MIRA fazem-
no de forma voluntária, incluindo um grupo de pessoas com 
ligações afetivas aos diretores, e que desenvolvem um 
trabalho de apoio fundamental na área da divulgação, registo e 
acompanhamento da produção.  
O curador justifica a sua prática de mecenato com um retorno 
na ordem emocional e pessoal, considerando que, em cada 
momento, há um dever cívico das pessoas e das empresas em 
garantir condições para a criação artística, condições essas que 
considera não serem devidamente exploradas pelas entidades 
competentes. 
Relação com a 
comunidade 
“(…) O público do MIRA é o de Campanhã, se o visitarem, ele está sempre aberto e eu 
desejaria mesmo que o visitassem, que fossem mais.” 
“(…) Se vêm ou não vêm, se há ou não há divulgação, se eles se sentem ou não 
identificados, tentamos fazer um bom trabalho, sempre. Tentamos que até haja um 
certo orgulho, que não tenham vergonha (…) estamos a falar do “dar”, do “entregar” e 
isso é importante.” 
O entrevistado considera que a relação do Espaço MIRA com 
a comunidade envolvente, nomeadamente Miraflor e 
Campanhã não está a ir de encontro ao esperado: 
implicitamente, deixa patente que gostaria que houvesse maior 
propensão para que as pessoas visitassem e usufruíssem do 
Espaço, e acima de tudo, que sentissem orgulho no mesmo, 
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afirmando que existe um grande esforço, por parte da 
organização, em divulgar o trabalho que fazem.  
2.(Inter)mediação artístico cultural 
Facilitação do 
acesso à arte 
“É importante manter a relação, promover a relação, o contato com a arte, e ao 
programar diferentes eventos permite precisamente atingir diferentes públicos e eles 
depois vão contactando com outras criações, com outros criadores, até com outras 
formas de pensar, e nesse sentido é o confronto, e isso é que é gratificante, é também 
ser …da pólis, do nosso tempo, do diverso, do múltiplo.” 
“Agora, que há problemas enormes que nós ainda não conseguimos dar, e demos até 
passos contrários nos últimos anos relativamente a isso, que é fazer com que um maior 
número de pessoas conviva com a arte, esteja com a arte onde lhes pertence, seja 
também uma necessidade. Olha, alimentar o espírito, o prazer de estar (…) ainda não 
se conseguiu isso.“ 
O entrevistado considera que o Espaço MIRA, e as Galerias 
MIRA no geral, têm um papel relevante na promoção do 
contato com a arte e da manutenção de uma relação ativa dos 
diversos públicos com a mesma. De certa forma, ao colocarem 
em confronto diferentes públicos, manifestações artísticas e 
criadores acabam por potenciar uma comunicação, um diálogo 
e uma reflexão, uma verdadeira pólis.  
Apesar disso, relembra que é importante levar em 
consideração que vivemos um período em que a relação das 
pessoas com a arte ainda não se assumiu como 
verdadeiramente “próxima”, assente numa necessidade de 
conviver e contatar com as diferentes manifestações que ela 
assume. Considera que não só ainda não se conseguiu 






“O Espaço MIRA (…) sempre promoveu uma aproximação entre o público e o artista. 
O artista está sempre presente na inauguração, o que permite que o público o possa 
conhecer, há uma conversa informal a partir, digamos, das obras, mas depois há 
também um momento um pouco mais formal, mas também seguindo um modelo 
informal que é o modelo de conversa…e por vezes ainda se proporciona ou não uma 
conferência, alguém que conhece o assunto e pode partilhar o seu conhecimento sobre 
o assunto. A ideia é que aquela obra seja de alguma forma debatida, seja partilhada, 
não é, por um maior número de pessoas. Claro que as visitas guiadas, sempre que 
podemos, realizamos, ou sempre que somos contactados. E vemos isso como uma 
obrigação, não, um dever, de alguma forma.” 
“Eu gosto sempre de ser claro e mostrar sempre o processo, porque muitos dos 
trabalhos vivem da prática e do processo de trabalho, e na apresentação sente-se esse 
processo de trabalho. E é algo transparente (…) é saber que há um período de tempo.” 
O entrevistado afirma que o Espaço MIRA procura promover 
uma aproximação entre os públicos e os artistas, quer através 
do fomento do contacto entre ambas as partes durante as 
inaugurações, onde segundo o curador, se estabelece um 
convívio informal em torno das obras expostas, quer através 
de um momento mais formalizado – mas ainda assim numa 
disposição que apela ao contato informal – que é a conversa, 
uma atividade que procede todas as exposições realizadas no 
Espaço MIRA e que tem como objetivo colocar em debate as 
ideias e pensamentos sobre as obras. 
Também as visitas guiadas são evocadas pelo autor como uma 
estratégia que facilita a comunicação entre ambas as partes, 
assim como a exibição do processo de construção/montagem 
da exposição. Para o curador, muitas das obras só podem ser 
compreendidas se analisado o processo que decorre até estas 
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estarem concluídas, e nesse sentido a galeria promove uma 
transparência que, no entender do entrevistado, contribui para 
passar aos públicos a ideia da obra como uma construção, 




“Eu gosto de desenhar, por exemplo, o percurso do visitante. E é muito fácil perceber o 
que é isto, entre o que é o fazer um percurso em linha reta, ou em ziguezague, o que é 
olhar para o chão, olhar para as paredes do lado oposto, o que é permanecer e ver um 
vídeo ao longo do tempo, ou o que é sentar-se num determinado lugar… isso constitui 
em si o percurso do observador, e nós podemos desenhá-lo, da mesma forma que 
podemos desenhar a atenção desse observador, colocando mais ou menos luz, podendo 
realçar ou não o espaço, ou anular o espaço para termos só a obra, ou precisamente 
integrando a obra no espaço.” 
Uma questão abordada pelo entrevistado remete para a 
influência do Espaço MIRA, e mais precisamente da sua 
função como curador, no processo de receção artística por 
parte dos públicos. O diretor artístico e curador da galeria 
refere que a forma como o visitante deambula no espaço e 
interage com as obras é orientada previamente pela disposição 
de uma série de elementos, como por exemplo o desenho de 
luz. No fundo, a forma como os visitantes vêm a obra não 
depende somente do contato com a mesma, mas de um 
contexto construído pela instância mediadora, neste caso, as 
Galerias MIRA.  
3. Desempenho da função de curadoria 
Critérios de seleção 
dos artistas 
“(…) Há um tema, uma temática a abordar (…) e convido os artistas porque de alguma 
forma (…) ou o seu trabalho de obras anteriores de certa forma convocaram esse tema 
(…) ou porque sei, conheço, gosto de acompanhar o trabalho dos artistas, gosto de, 
digamos, gosto de visitar os ateliers e de estar com eles, conhecer os projetos futuros 
deles, ou projetos que estão por fazer. (…) Os artistas são selecionados conforme a 
exposição, a temática da exposição, mas também a forma como eles trabalham o 
espaço, para mim é importante as respostas que eles poderão dar.” 
“Claro que todos compreendem que não é aceitável que um artista trabalhe e não 
receba pelo trabalho (…) ali então, se eu sou quem apoia, o artista também é, é quem 
patrocina a exposição, a responsabilidade da exposição é dele (…) E nesse sentido, 
digamos que tentamos apoiar em termos logísticos, tentamos apoiar com a presença e 
disponibilidade de uma equipa, tentamos fazer o registo fotográfico e de vídeo dessa 
mesma exposição, para que depois integrem o portefólio, temos o compromisso de 
depois apresentar no futuro essas mesmas exposições e artistas, e falar deles, temos o 
compromisso de tornar visível essa exposição, divulgando-a nos meios de 
comunicação. (…) É também um compromisso.”  
No que diz respeito aos critérios de seleção dos artistas a 
expor no Espaço MIRA, segundo a informação obtida na 
entrevista, estes baseiam-se na temática da exposição em 
causa, na preferência do curador, e na forma como os artistas 
trabalham o espaço.  
Em primeiro lugar, o curador planeia uma temática em 
específico e procura artistas que trabalhem ou já tenham 
trabalhado o tema; por outro lado, pode escolhê-los também 
pela afinidade ao seu trabalho artístico; e por fim, é também 
equacionada a forma como estes trabalham o espaço, que 
segundo o curador, é uma dimensão revelante durante a 
escolha.  
É de ressalvar que a relação do Espaço MIRA com os artistas 
funciona numa lógica voluntária, que o curador atribui a uma 
motivação semelhante à do mecenato: no fundo, o artista 
patrocina o espaço e a exposição, responsabilizando-se por 
ela. O Espaço MIRA, por seu turno, dá em troca o apoio 
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logístico para a realização da exposição, assim como o registo 
audiovisual e posterior divulgação da documentação 
recolhida. De certa forma, funciona como um compromisso, 
no qual o Espaço MIRA tem o dever de garantir que o artista é 
falado e comentado nos mais variados meios a que as Galerias 
MIRA têm acesso.  
Relação com o 
espaço 
“É um espaço que tem caraterísticas muito específicas (…) quer seja com as 
irregularidades do espaço, porque não é propriamente paralelepípedo, pés direitos 
irregulares, uns mais altos que outros, tem condições de luz muito específicas, entra luz 
natural…depois a possibilidade de fazer algum desenho de luz… ou o facto de ter uma 
parede que é neutra em pladur que permite uma intervenção, ou por vezes, o problema 
da parede em granito, que é caraterística do espaço (…)” 
“Uma das contingências é o facto de algumas obras não poderem ser apresentadas em 
determinados períodos de tempo devido às condições de humidade, até o programa está 
intimamente relacionado com isso (…)” 
 
O curador aborda sucessivas vezes a questão do espaço e a 
forma como este influencia a sua atuação na programação para 
o Espaço MIRA. Em primeiro lugar, tratando-se de um 
armazém renovado, a galeria apresenta caraterísticas que 
podem por um lado, potenciar uma série de alternativas 
expositivas, como é o caso da parede em pladur que permite 
intervenções facilmente removíveis de exposição para 
exposição, e por outro, inibir algumas escolhas, como é o caso 
das condições de humidade, a irregularidade do chão e até a 
luminosidade natural. Refere, por exemplo, que algumas obras 
não podem ser apresentadas em alguns momentos do ano 
devido às condições de humidade, e que a luminosidade 
natural dificulta, por vezes, o desenho de luz.  
Fronteiras de 
autonomia entre 
curador e artista 
“Os artistas têm certas ideias, não é, que são as ideais, correspondentes a um espaço 
que é seu, e que por vezes não resulta naquele espaço, então tudo terá de ser 
combinado. Eu peço sempre aos artistas para terem uma margem ainda considerável 
para que muitas das coisas que tinham imaginado não sejam propriamente dessa forma. 
Não tem a ver com uma descaraterização da obra, nada, é a forma como ela se dá a ver 
e a relação que o observador estabelece com a obra (…) O que eu sublinho sempre é 
que uma obra pode ter várias vidas, ou seja, ao ser apresentada em espaços diferentes, 
tem leituras diferentes. (….) Por vezes, a forma de resolver um problema de exposição 
é dar tempo (…) mas é um processo de diálogo e (…) claro que a última palavra é 
sempre dos artistas, não é?”” 
“Sou um curador ativo, que gosta de dialogar com as obras, que gosta que o processo 
curatorial seja um processo criativo.” 
“(…) A relação do curador com o artista é uma relação de confiança, e eu gosto de ter 
alguma autonomia no que é apresentar e gerir o espaço (…) Para mim é importante que 
Quando levantada a questão sobre as fronteiras de autonomia 
entre curador e artistas, o entrevistado evidencia que todos os 
artistas criam com base num espaço idealizado, que nem 
sempre corresponde ao espaço real de exposição, um espaço 
que, na maior parte das vezes, é dotado de limitações físicas e 
logísticas que dificultam a construção da exposição idealizada 
pelo criador. Além disso, enquanto curador, refere que gosta 
de ter uma certa margem de autonomia dentro da organização 
espacial da exposição, que em nada desvirtua a ideia original 
do artista, apenas a torna mais adaptada ao contexto da relação 
com o espaço e com os públicos que observam. Trata-se sim, 
nas suas palavras, de um diálogo entre iguais, e da 
combinação de “leituras” diferenciadas sobre a obra. 
Embora a última palavra pertença sempre aos artistas, o 
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o artista tenha confiança no curador, e aliás, só poderá existir algo entre iguais.” 
““(…) Posso dizer que quando convido outros curadores gosto de dialogar com eles, se 
bem que eles também têm todo um desenho, e aí também já estão a ser intermediários 
dos artistas, e aí até estou relativamente mais afastado, mas contudo, eu tento-me 
envolver um pouco.” 
“Claro que também a questão do material logístico é importante, tem de se chegar, 
digamos, a um acordo, há limites relativamente a material logístico, mas tentamos 
produzir sempre o máximo em pouco tempo.” 
curador confessa que gosta de tornar o processo curatorial 
criativo, intervindo de forma ativa no mesmo. 
Nos casos em que a curadoria é partilhada, o entrevistado 
afirma que procura dialogar com os outros curadores, dando 
também espaço para que estes desenvolvam as suas próprias 
ideias.  
4. Representações sobre a arte e figura/profissão do artista 
Definição de arte 
“A maior parte das pessoas dizem que a arte…não compreendem…a arte não é uma 
equação matemática, em que eu olho e não compreendo, não é, a arte não é um 
pensamento profundo ou tão específico que para chegar a ele teria de ler todo o texto 
que está para trás. Não é isso, é uma relação entre objetos, há uma experiência, a dita 
experiência estética, há algo que é da ordem do visual, que comunica, e que por vezes 
por ser tão próxima do quotidiano parece que é tão informal que passa já a ser 
invisível, como um objeto com o qual convivemos há muitos anos, e que passou para o 
lado do invisível.” 
Embora não se pronuncie muito acerca desta questão, o 
curador deixa claro que a arte não é algo que se “entenda”, 
algo que precise de ser descodificado e que nesse sentido está 
apenas ao alcance daqueles que possuem capacidades para ler 
as mensagens que nela estão implícitas. Para o entrevistado, a 
arte é uma relação, uma experiência da ordem do visual, e que 
comunica com os públicos de forma próxima e informal: na 
sua visão, a arte está presente no quotidiano, de tal forma que 
acaba, na maioria das vezes, por passar despercebida. 
Processo de criação 
artística 
“Só existe talento se a pessoa praticar muito e fizer muito. E nem é praticar muito, 
esqueça, só trabalhando constantemente…e não é preciso estar a trabalhar 
manualmente, pode estar a pensar, pode estar a sonhar, pode estar a imaginar coisas, 
mas tem de estar sempre conectado (…) ” 
“É como a escrita, todos sabem escrever mas nem todos são escritores, mas quem 
quiser ser mesmo escritor vai trabalhando todos os dias, tem coisas para dizer, pode 
nem trabalhar, pode nem escrever todos os dias, mas está sempre a pensar naquilo, 
aquilo faz parte dele, não se separa e isso é importante.” 
“Há artistas que produzem muito porque as caraterísticas das obras têm a ver com isso, 
mas há artistas que produzem muito menos (…) e o processo de conceção da obra é 
demorado. (…) Não podemos julgar a obra pela aparência. Às vezes elas apresentam-
se de uma forma tão clara, tão nua, tão simples que se quisemos ver isso em termos de 
tempo e da validade seria tudo nulo, não é, o tempo seria mínimo e a validade nem 
sequer seria para ali …mas não tem a ver com isso, tem a ver com o processo de 
conceção, com o estar envolvido”. 
Em relação ao processo artístico, o entrevistado destaca a 
importância do trabalho intenso, porém, considera que não é 
necessário existir uma prática propriamente dita, o importante, 
nas suas palavras, é pensar-se em produzir, em tecer ideias, 
imagens, conceitos sobre possíveis obras e projetos, e não 
tanto a sua aplicabilidade numa criação específica. Considera 
que grande parte da essência das obras é o processo de 
conceção, que varia de artista para a artista, e que não pode ser 
medido em termos de tempo e quantidade, mas sim do 





 “Artista não é uma profissão! Um artista está longe de ser uma profissão, não podemos 
ver sobre a mesma baliza de uma profissão dita normal: entro às x horas e saio às x 
horas, claro que há as horas de atlier, claro que as horas da manufatura, do fazer, mas 
está sempre seguido. (…)“(…) É preciso uma certa obsessão. Ser artista é ser-se 
sempre, não se para, é pai e é artista, é mãe e é artista, e é curador e é artista, e é 
comentador crítico e é artista, e está a fazer as limpezas em casa e é artista. É-se 
sempre artista. Não há uma separação, e está-se sempre a trabalhar.” 
 “Eu acho que é preciso determinação para ser artista, a vontade ele já tem de sentir 
(…) mas uma determinação mais em fazer, em ir criando (…) E é uma condição, 
quase. É uma condição! Há uma urgência em fazer, em estar.” 
“Eu compreendo que há a realidade do mercado, que é verdadeiramente importante, 
toda a obra tem um valor, percebe? (…) Mas um artista não é o mercado que faz, nem 
o crítico, nem o comentador crítico, mas eles são importantes, porque eles ajudam a 
inscrever, são mediadores, permitem que a obra tenha uma existência real e possa 
pertencer a mais pessoas, e a obra cumpre-se com o observador, com o espetador e por 
aí fora. E é preciso todos estes agentes que vocês estudaram, os agentes do sistema da 
arte, é verdadeiramente necessário o criador, os exibidores, o galerista, o programador 
(…) os comentadores, aqueles que escrevem, aqueles que falam, aqueles que 
conversam, aqueles que investigam, aqueles que divulgam. (…) Sou a favor desses 
agentes todos, eles de alguma forma fazem com que (…) se afirme que existe aquele 
artista, que ele é artista (…) o artista é afirmado por todos, sim, mas essencialmente é a 
obra que deixa o trabalho.” 
“Está-se a ver trabalhos de outros e está-se a comunicar consigo (…) permite ver, 
permite ler, saber, conhecer-se, estar por dentro “ 
O curador rejeita a ideia do artista como profissão, 
justificando-se com o facto de não ser pautada pelos mesmos 
parâmetros das profissões “normais”, em parte devido à 
ausência de uma fronteira clara entre o que é trabalho e o que 
são as restantes esferas da vida pessoal. Nas palavras do 
entrevistado, um artista é-o sempre, em todos os momentos, 
algo que não é passível de ser ligado e desligado em diferentes 
momentos e contextos. Chega mesmo a afirmar que ser artista 
implica uma certa obsessão, uma urgência em criar e estar em 
constantemente em atividade, o que leva o curador a 
considerar que ser artista é uma condição. 
Apesar de evidenciar a relevância de um conjunto de 
protagonistas indispensáveis à divulgação e reconhecimento 
das obras e dos artistas, de entre os quais os críticos, os 
comentadores, os galeristas, e até mesmo os públicos, é da 
opinião que não são eles que fazem o artista enquanto tal, mas 
sim a obra, o legado que criou e com o qual se envolveu.  
Uma dimensão que é sumariamente explorada pelo 
entrevistado é o contacto com o meio das artes, mais 
precisamente com obras de outros autores, que considera 
fundamental para os artistas, já que potencia uma 
comunicação com eles mesmos. 
Visão sobre a arte e 
a cultura em 
Portugal 
“Sinto-me grato a todos os que me deram e proporcionaram o contato com a arte, ou 
com o pensamento (…) mas também responsabilizo todos aqueles que tinham essa 
responsabilidade e não o fizeram, desde instituições de ensino artístico, a instituições, 
digamos, culturais, a instituições digamos, relacionadas com a educação, todas, não é, 
ou dirigentes políticos e por aí fora que tinham responsabilidade. (…) Saber que há 
artistas que produzem e que não têm espaço para mostrar, para mim isso já é horrível, 
sem falar que também vivem mal, ou que processo de crescimento deles pode estar 
comprometido...” 
“Sabemos muito bem que em Portugal a história tem de ser lida a negativo (…) 
Por diversas vezes ao longo da entrevista o curador expressa o 
seu desagrado para com o contexto mais amplo da cultura e 
das artes em Portugal. Na sua opinião, há muitos artistas e de 
elevada qualidade no país, mas cujo trabalho não tem eco 
devido a um sistema político, educativo, económico e social 
ineficaz.  
No seu entender, as entidades responsáveis pelo impulso 
necessário à criação artística demitiram-se, há muito, das suas 
funções e responsabilidades, acabando por votar os artistas a 
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sabemos muito bem o que é ser um conjunto de artistas que não tiveram receção 
crítica, não tiveram espaço para expor, para apresentar, e aquilo ser do seu tempo. Isso 
é que é o pior dos erros. Normalmente o que se espera, e estamos habituados a ver 
noutros países, é eu conheço um artista porque ele apresenta uma obra, é comentada 
essa obra, essa obra é adquirida por pessoas que têm a necessidade de contactar com 
essa obra, de vivenciar aquilo, uma espécie de catalisador, algo que conecta (…) mas 
um artista em Portugal, como disse, temos muitos e bons artistas mas nós não os 
conhecemos, eles não nos pertencem, não pensamos com eles, da mesma forma que 
não pensamos com os nossos pensadores, até há quem diga que não há pensadores, e 
há quem diga que não há artistas!” 
“Em Portugal como este sistema é muito deficiente, não há comentadores críticos, há 
pouca investigação, não se faz critica de arte, há muito pouca, o mercado sabemos que 
há poucos colecionadores (…) não corresponde entre o que há, o que foi feito, o que os 
artistas realizam (…) no caso português estamos aquém.” 
uma incerteza constante.  
Acusa a falta de lugares para expor, a falta de apoios que se 
concretizam, não raras vezes, em situações de vida precárias e 
instáveis, a acima de tudo, a falta de reconhecimento por parte 
da sociedade em geral, que não valoriza, na sua opinião, os 
artistas nacionais. Nas suas palavras, o papel dos críticos, 
comentadores, investigadores e colecionadores não tem sido 
devidamente levado a cabo em Portugal, ao contrário do que 
considera acontecer fora das fronteiras, onde se assiste a uma 





















Categoria Excerto Síntese 
1.Socialização para as artes 
Despertar do 
interesse para as 
artes 
“Eu acho que quando tinha 21 anos, sim por volta dos 21, é uma história muito 
ridícula…fui de férias para Itália, então pedi uma câmara emprestada e levei (…) e 
fartei-me daquelas coisas básicas que é “namorada à frente do monumento”. Eu disse 
que a história era básica! Ao mesmo tempo achei que havia coisas que eu podia contar 
através das fotografias, isto sem conhecimento nenhum. Depois tive a sorte, sorte para 
mim, azar para os meus pais, que no terceiro ano eu chumbei (…) fiquei com um ano 
quase sabático e (…) fui tirar um curso de fotografia na cooperativa Árvore, não 
superior, mas na cooperativa.” 
O interesse pelas artes, e mais especificamente pela 
fotografia, surgiu no entrevistado durante os primeiros anos 
da idade adulta, com uma experiência que considera bastante 
vulgar mas que esteve na origem do seu interesse pela área: 
uma viagem com a namorada. O facto de ter reprovado um 
ano na universidade, possibilitou que tirasse um curso de 
fotografia, que abriu ainda mais os horizontes dessa paixão. 
 
Influência da 
família e da escola 
“Tive na escola primária um professor saído do ensino muito tradicional onde, por 
exemplo, coisas como a música ou o desenho eram feitas uma vez de três em três meses 
e era tipo um ATL, quase. E acho que era porque era obrigado a fazê-lo em termos 
curriculares…não tenho queixas da formação que tive, mas ele não tinha apetências para 
essas áreas.” 
“Também tive sorte que o formador era bom (…) estava na ESAP e também está no 
IPP…é a importância de um bom formador. (…) Decidi na altura que queria ser 
fotojornalista, que ainda sou mais ou menos, apesar do meu trabalho se ter afastado um 
bocadinho do fotojornalismo, mas o meu trabalho tem uma base documental. “ 
Segundo o entrevistado, a escola não teve qualquer 
influência no despertar deste gosto, e afirma ainda que nos 
primeiros momentos de socialização, na escola primária, o 
incentivo para as artes não existia, devido ao facto do 
professor privilegiar um ensino mais tradicional.  
Já num momento mais tardio, ressalva a importância do 
formador que teve no curso de fotografia que, em parte, 
influenciou a decisão de seguir carreira na fotografia, mais 
propriamente, na área do fotojornalismo.  
Data: 2 de maio de 2016 
Local: Café Almada, Porto 
Duração: 00:41:53 
 
Sexo: Masculino  
Idade: 45 anos 
Habilitações literárias: Licenciatura em Direito 
Profissão: Fotógrafo freelancer  
Área artística: fotografia documental 
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“(…) Fazer a escolha de uma profissão não tradicional foi difícil para eles [pais], mas 
também nunca puseram oposição. Mas sim, não foi das coisas mais pacíficas.” 
Em relação à família, o entrevistado conta que embora não 
tenha existido um impedimento real no que diz respeito à 
decisão de seguir um percurso na área artística, os pais 
encararam essa decisão com algum desconforto.  





“Eu acho que sempre tive uma apetência pelas ciências sociais, e não acho que também 
esteja a fazer nada que não esteja dentro das ciências sociais, acho que apesar de…com 
17 anos fiz a escolha sem saber o porquê e o que estava a fazer, a escolha pelo 
Direito…eu acho que daí só tirei coisas positivas, em termos da representação do mundo 
e da sociedade em que vivemos. A fotografia não deixa de ser uma coisa técnica, mas 
depois tens de lhe dar um conteúdo, e esse conteúdo vem das tuas vivências, do que 
aprendeste…” 
O entrevistado confessa que a escolha do curso superior foi 
um impulso, algo que nas suas palavras não foi alvo de 
grande reflexão. Apesar disso, não se arrepende e afirma 
mesmo que retirou do Direito uma experiência bastante 
positiva, que não é, de forma alguma, incompatível com a 
fotografia. De certa forma, considera que o Direito lhe deu 
uma visão diferente sobre o mundo e sociedade, o que acaba 




“Eu não consigo viver só como fotógrafo documental, isto é, entre aqueles trabalhos que 
eu enquadro naquilo que eu faço, eu não conseguia viver só com isso. Também dou 
aulas, e também trabalho…também sou fotojornalista e também faço algum trabalho 
comercial, porque não consigo viver…Tem vindo a aumentar ao longo dos anos, esta 
percentagem. Se nós formos fazer pegar no bolo anual, e se formos ver o peso 
económico dos meus trabalhos pessoais têm vindo a aumentar ao longos dos anos, mas 
ainda não me permite viver só de produção pessoal. Primeiro porque, por exemplo, 
apesar de ser representado por galerias não consigo tirar daí um rendimento total. Depois 
também gosto de dar aulas, por acaso gosto mesmo de dar aulas. E depois há outra coisa, 
que é engraçado, eu também muitas vezes gosto de trabalhar, só trabalhar, produzir sem 
estar nesta pressão interna do porquê (…) Às vezes gosto que me proponham coisas 
engraçadas (…) de ter de resolver questões…desafios.” 
Quando questionado sobre a questão das profissões ligadas à 
fotografia, o fotojornalista admite que não é possível viver 
apenas dos rendimentos obtidos com essa ocupação 
profissional, sendo necessário completá-la com outras 
atividades profissionais, como é o caso do ensino. Afirma 
que o volume de trabalhos pessoais na área da fotografia tem 
vindo a aumentar com os anos, mas que ainda assim é 
insuficiente para garantir a sobrevivência. Porém, refere 
também que a combinação dos trabalhos na área da 
fotografia com a função de professor é algo que o realiza a 
nível pessoal e profissional, especialmente quando se tratam 
de desafios.  
3.Representações sobre a arte e a profissão/figura do artista 
Definição de arte 
“(…) Não acho que é uma questão que eu me debruce muito, eu sou fotógrafo 
documental, e como fotógrafo documental eu acho que é um tipo de trabalho que se 
posiciona quer com um pé no mundo artístico, quer com um pé no fotojornalismo, 
podemos dizer assim, e naquelas representações em termos de jornais, em termos de 
imprensa, e tenho esse exemplo com os meus trabalhos, que eles tanto são expostos 
como são publicados…por isso não é uma preocupação que tenha, nessa definição do 
que é a arte. Tenho sim, preocupações no que é a fotografia documental, para onde é que 
O entrevistado declara que a definição do que é a arte nunca 
foi uma das suas preocupações, e que não é algo sobre o 
qual se debruce. Considera sim que a fotografia, e mais 
particularmente a fotografia documental, encontra-se numa 
fronteira ténue entre o mundo artístico e o fotojornalismo, e 
que a catalogação da mesma como uma das duas áreas tem a 
ver com aquilo que denomina de “a génese” do trabalho em 
 191 
vamos na fotografia documental, mas não de uma forma tão lata como o meu 
posicionamento e o posicionamento do meu trabalho numa contemporaneidade artística, 
não tenho.” 
“Eu acho que o tipo de fotografia que procuro fazer, o tipo de fotografia documental (…) 
pode ser considerada uma prática artística, se acho que todo o trabalho que faço de 
fotojornalismo pode ser considerado aí…não, nem para lá caminha!“ 
“(…) Acho que é mesmo a sua génese, está mesmo da base do que tu estás a fazer, eu 
quando por vezes faço trabalho para revistas com maior ou menor mestria, o que eu 
estou a tentar fazer é cumprir um objetivo que me foi dado por editores, por uma linha 
editorial de um jornal ou uma revista. Quando produzo trabalhos, por exemplo, o 
trabalho que esteve no MIRA, que esteve nos Encontros de Braga…aí os meus interesses 
são outros. Primeiro, não estou preso a questões editoriais, estou preso simplesmente às 
minhas opções e aos meus interesses. Essa parte, sim, acho que pode cair perfeitamente 
numa questão artística.” 
“Eu acho que grande parte das vezes, como fotógrafos experimentais (…) falamos 
subjetivamente, de um ponto de vista personalizado, de um fotógrafo, de questões da 
sociedade. Acho que existe, quase sempre, uma base que são quer acontecimentos, quer 
situações da sociedade. E depois existe a outra parte, a interpretação que nós fazemos 




Na sua opinião, quando há um objetivo rigoroso, 
encomendado por uma editora, dificilmente se aproxima do 
domínio artístico, porém, quando se tratam de trabalhos 
como os que expôs nas Galerias MIRA ou nos Encontros da 
Imagem, onde os seus interesses e a seu posicionamento 






Por fim, refere-se ainda à função social da arte, e mais 
particularmente da fotografia. No seu entender, a maior parte 
da fotografia produzida tem como pano de fundo 
acontecimentos e situações da realidade social, que são 
“lidos” sob a lente da própria interpretação do fotógrafo. 
Processo de criação 
artística 
“Eu acho que formação e talento são importantíssimos, e não havendo essas partes, eu 
acho muito difícil haver a produção de um bom trabalho. As questões técnicas, 
especialmente em fotografia são muito básicas, são muito fáceis, qualquer pessoa 
consegue, com um bocadinho de leitura, atingir o mínimo de bases necessárias para 
realizar o que quer que seja. Agora também não acho que o talento seja uma coisa caída 
do céu, acho que o talento é algo que se trabalha. Pode haver uma maior perceção, uma 
maior sensibilidade para o que se está a fazer, mas essa a perceção e sensibilidade tem de 
educada.” 
Segundo o entrevistado, o processo de criação artística, mais 
precisamente no domínio da fotografia, requer 
simultaneamente formação e talento. Acrescenta que o 
domínio técnico da fotografia é muito simples, que qualquer 
pessoa consegue alcançá-lo com algum estudo, mas que é 
necessário completar a técnica com o talento.  
Ressalva que o talento é algo que é passível de ser 
trabalhado, e que embora possa existir algumas pessoas com 
maior sensibilidade para as artes e para a fotografia, essa 
sensibilidade tem de ser “educada”.  
Figura/profissão do 
artista 
 “ Eu acho que o amador não se opõe a artista. O amador virá de uma génese daquele que 
ama, não é? (…) Agora o amador e o profissional…eu acho que o profissional é aquele 
que depende economicamente daquilo que faz. O que eu acho que me distingue a mim e 
muitos outros colegas como eu, eu acho que é a consciência. E de não produzir as 
O entrevistado deixa claro que não considera que o artista, 
no geral, mesmo fora da área da fotografia, se oponha à 
noção de amador. A distinção que faz remete para a 
diferença entre amador e profissional, uma vez que o 
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imagens, as fotografias, simplesmente como objetos estéticos. O meio que elas são feitas 
também não é importante, se é telemóvel, se é película, se é digital, essa parte não 
interessa. Eu acho que às vezes é mais a perceção do que é que estamos a fazer e porque 
é que o estamos a fazer. Uma coisa que nós encontramos, sem nenhum sentido crítico, 
nos amadores…bem, atualmente há amadores super bem dotados tecnicamente…é a 
procura de um porquê. E muitas vezes os amadores só estão preocupados com a beleza. 
Eu não vejo que exista incompatibilidade entre o profissionalismo e o amador, vejo que a 
separação está na consciência, no porquê de o estarmos a fazer.” 
“Se os artistas são bem vistos ou mal visto em termos da sociedade, isso não sei, até 
porque eu sou fotógrafo, e a maior parte das pessoas pensa que sou fotógrafo de 
casamentos!” 
“Existe uma coisa que é a sobrevivência, não é? E a sobrevivência também te exige 
fazer…exercer aquilo que tu és dotado tecnicamente e esteticamente para propósitos 
comerciais.” 
segundo depende economicamente do seu trabalho. 
 Afirma também que aquilo que distingue os profissionais 
(nos quais se inclui) é a “consciência” do seu trabalho, a 
existência de um porquê, e não somente um sentido 
puramente estético, que considera nem sempre existir nos 
amadores. Uma questão também abordada pelo entrevistado 
remete para a noção que a sociedade em geral tem sobre os 
fotógrafos, e que face à sua experiência pessoal, muitas 
vezes é associada a um tipo de fotografia em particular, a de 
casamentos.  
Por fim, ressalva que os artistas – e neles incluindo os 
fotógrafos – têm de pôr em prática as suas capacidades com 
fins comerciais, de forma a garantir a sobrevivência.  
4.Representações sobre a (inter)mediação artístico-cultural 
Importância dos 
públicos na obra 
 “Nunca penso quando estou a fazer o que é que as pessoas vão achar daquilo que estou a 
produzir. Não deixa de ser uma questão importante quando está produzido, mas não, 
nunca penso nisso. Acho que penso sempre de uma forma um bocadinho mais interna, 
daquilo que estou a fazer, quais os métodos que estou a fazer, como é que posso ser 
melhor.” 
“A maior parte dos meus trabalhos são coisas estáticas que estão numa parede, por isso, 
não existe uma relação tão física com o público (…) acho que muitas vezes esta minha 
luta fica no trabalho apresentado, naquela seleção de imagens que eu considero como o 
trabalho. Como ela vai ser apresentada posteriormente, não, acho que não 
tenho…trabalho mesmo muito para mim…isto é mau, mas é assim” 
Nas palavras do entrevistado, os públicos não são 
equacionados no seu trabalho. Embora não deixe de referir 
que são uma questão importante assim que o trabalho está 
produzido, afirma que, na maior parte das vezes, fica-se pela 
edição da fotografia, não intervindo diretamente ao nível da 
apresentação, e nesse sentido, os públicos não representação 
uma preocupação presente no seu processo criativo.  
Acesso à arte   
Posição face às 
estratégias de 
aproximação entre 
públicos e artistas 
“ (…) Acho que não há assim tantas coisas que sejam de uma leitura universal e 
imediata, e eu acho espetacular podermos conversar com os artistas. Alguns têm mais 
capacidade de falar, de expor do que outros, uns são mais secretistas do que outros, mas 
eu acho espetacular haver essa…uma coisa é termos a nossa perceção de um trabalho 
que lá está, a outra coisa (…) é esse inside view, essa perspetiva única do autor que às 
vezes é interessante perceber. Eu gosto disso e acho que é necessária esta aproximação 
dos artistas com o público. Porque senão muitas vezes as pessoas ficam presas à questão 
Na opinião do fotojornalista, a arte não é algo imediato e de 
leitura universal, o que faz com que seja necessário investir 
em estratégias que enriqueçam a experiência estética dos 
visitantes. Para o entrevistado é bastante vantajosa a 
possibilidade de se combinar a perceção pessoal de uma 
obra com a perspetiva do artista que a criou, na medida em 
que isso faz com que os públicos tenham uma visão mais 
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estética do gosto e do não gosto, e existe mais do que gosto e não gosto.” 
“É um ciclo vicioso, depois de teres ido a várias coisas sobre um tipo de fotografia, um 
tipo de arte, é como a educação, começas a ter questões diferentes e se calhar mais 
profundas para o próximo trabalho que vais ver. Já viste aquele, já percecionaste aquele, 
se calhar para o próximo já tens uma base que permite repensar o próximo trabalho que 
estás a ver, eu acho isso extremamente importante.” 
completa e abrangente do que está a ser exposto.  
Além disso, considera que quanto mais se investe nas 
estratégias de aproximação entre públicos e artistas, mais 
estreita e frequente fica a relação dos públicos com a arte.  





Opinião sobre as 
Galerias MIRA 
“Eu acho que atualmente os espaços expositivos, e o MIRA aí acho que é um excelente 
exemplo, não podem ser espaços parados. Parados, isto é, no sentido de terem paredes e 
chão e teto, e os artistas chegam lá e colocam as coisas. (…) E depois também existe a 
parte de mediação do público, se tu fores uma galeria de venda que seja seca, aquilo só 
serve para fazer a ligação entre o artista e o cliente, não penso que essa seja a função do 
MIRA, tem uma função muito mais cultural e educativa, muito mais transgressora e 
consequentemente mais interessante.” 
O entrevistado deixa patente que os espaços expositivos, nos 
dias que correm, necessitam de apostar num caráter 
interativo e dinâmico, que se afaste da ideia convencional de 
um espaço “parado” destinado somente à observação de 
obras. Nesse sentido, refere-se às Galerias MIRA como um 
exemplo desse dinamismo, que reúne funções culturais, 
educativas, e nas suas palavras “transgressoras”. 
5.Arte e cultura no contexto nacional  
Visão sobre a arte a 
cultura em Portugal 
“Eu acho que nós em Portugal nos preocupamos muito se o fotojornalista é artista ou 
não… mas eu acho que são questões que já estão diluídas no resto da sociedade 
internacional em termos de fotografia (…) Eu por acaso acho que é uma preocupação 
que nós temos um bocadinho demais, que é estratificar o fotojornalista, e se nós virmos 
muitas das revistas internacionais, onde eles vão buscar…não é uma coisa que aconteça 
tanto em Portugal, onde se vai buscar regularmente artistas para realizarem trabalhos que 
tradicionalmente estariam numa área que se poderia chamar de fotojornalismo, até da 
parte dos editores internacionais se vê que não existe nenhum quebrar…que também 
acho que isto não foi consciente, e acho que também que já é uma coisa passada, uma 
coisa que já vem desde os anos 90, simplesmente eu acho que em Portugal ainda existe 
muito esta separação de águas entre artista e o fotojornalista.” 
“(…) Cada vez menos, porque o mercado editorial, especialmente em Portugal, está um 
bocadinho básico.” 
O entrevistado acredita que a área das artes em Portugal, e 
da fotografia em particular, é pautada por algumas 
tendências que considera estarem ultrapassadas 
internacionalmente: destaca a questão da estratificação do 
fotojornalismo, e da tentativa constante de marcar fronteiras 
entre essa área e os fotógrafos com ênfase mais “artística”, o 
que não acontece lá fora, onde, por exemplo, alguns artistas 
publicam trabalhos dentro da área do fotojornalismo.  
Além disso, deixa também presente que o mercado editorial 




“Quando nós temos políticas governamentais que são baseadas num ensino 
técnico…sim, eu acho que existe algum estigma, porque quando nós pretendemos criar 
só técnicos, técnicos, tecnocratas…estamos a esquecer que a sociedade não se faz só 
disso. Nós não vamos ser todos ser todos autómatos numa máquina de produção que é a 
O entrevistado assume uma posição crítica em relação ao 
papel das instâncias políticas no que diz respeito à área das 
artes, justificando-se com o facto de existir uma 
desvalorização deste tipo de ensino e respetivas saídas 
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sociedade. E por isso sim, precisamos dos artistas para contextualizar a sociedade, e por 
exemplo as questões nacionais…para ser a consciência.” 
profissionais em detrimento de uma excessiva aposta em 
profissões técnicas. No seu entender, essa abordagem por 
parte das instâncias políticas acaba por se estender à 
sociedade em geral, que tende a não reconhecer o valor do 
artista enquanto “consciência” contextualizante dos 
fenómenos sociais.  
Papel dos meios de 
comunicação e das 
novas tecnologias 
“Em termos de exposição internacional do trabalho é brutalmente mais fácil, mas como 
toda a gente diz, em termos de financiamento do trabalho pelo trabalho, é também 
brutalmente mais difícil. Uma coisa que nos ajudou a nós, ainda por cima portugueses, 
que vivemos no fim da Europa, no cantinho, é que se quisermos podemos ser 
absolutamente contemporâneos, não precisamos de ter um delay de dois, três anos, como 
havia antigamente.” 
“Tu vês uma brutalidade de fotógrafos a aparecer de zonas não antes pensadas, 
Bangladesh, Índia, que se calhar sempre tiveram grandes culturas mas nunca foi do 
reconhecimento da generalidade. Neste momento, quer onde quer quês estejas, produzir 
na forma contemporânea, quer mostrar o teu trabalho onde quer que estejas. Mas sim, 
também vejo que traz alguns handicaps em termos de…são estes problemas todos que 
não têm vindo a ser resolvidos especialmente com a imagem…da sobrevivência dos 
profissionais, e também não sei como é que poderão a vir ser resolvidos.” 
Em relação ao papel das novas tecnologias e dos meios de 
comunicação, salienta a facilidade em ter acesso aos mais 
variados meios de criação e divulgação em qualquer parte do 
mundo. De certa forma, permite estar dentro do “universo 
artístico” de forma mais global e abrangente, porém, 
também traz alguns inconvenientes, nomeadamente ao nível 
dos direitos de imagem e, especialmente, na questão 

























Categoria Excerto Síntese 
1.Socialização para as artes 
Despertar do 
interesse para as 
artes 
“Muito desde bebé (…) que me lembro que desenho e então foi a coisa mais natural (…) 
foi assim uma coisa que pode-se dizer inata.” 
“(…) Desde os 5 anos que queria ser pintora, entre aspas, porque era tipo se calhar a 
ideia que uma pessoa tem mais perto das artes, que tinha mais acesso naquela altura, nos 
anos 70, final dos anos 70, princípios de 80, era mesmo a pintura e pronto, era um 
bocado por aí. Ou seja, não houve qualquer impulso.” 
A artista entrevistada considera que o despertar do seu gosto 
pelas artes não teve qualquer impulso, considerando-o 
mesmo uma coisa natural e inata. Afirma que desde bebé 
teve uma forte ligação à expressão artística, nomeadamente 
ao desenho e à pintura, e que aos 5 anos já demonstrava 
interesse em ser pintora. Justifica isso pelo facto de, à data, 
dentro da área das artes, a pintura ser aquela que era mais 
reconhecida e divulgada.  
Influência da 
família e da escola 
“(…) Pelos vistos o meu avô, que eu não conheci, paterno, tinha muito jeito para 
desenhar e era alfaiate (…) mas mesmo as minhas irmãs não têm nada a ver com isso…” 
“Lembro-me que havia um amigo dos meus pais que vinha de Lisboa e estava sempre a 
falar sobre os artistas e movimentos e não sei quê, mas pronto, não houve assim nada.” 
“Eu antes estive em filosofia que também não aceitaram bem e depois quando fui para 
artes também não aceitaram bem. Não aceitaram mas, é assim, não é que não aceitassem, 
ou seja, não houve impedimentos. Era tipo dizerem que uma coisa não dá nada e a outra 
também não. Pronto, mas não houve assim impedimento.” 
“(…) não tinhas assim nada de muito específico a nível de artes ou de desenho eram as 
Quando questionada sobre a possível influência da família 
na decisão de se tornar artista, a entrevistada nega o 
envolvimento direto dos seus parentes no despertar do 
interesse pelas artes. Confessa sim que o avô paterno, já 
falecido, tinha apetência para trabalhos mais próximos da 
área das artes, já que era alfaiate e também se dedicava ao 
desenho, mas afirma que nem as irmãs foram elementos 
determinantes na decisão de escolher este caminho. Recorda 
que um amigo dos pais vinha visitá-los de Lisboa e 
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coisas básicas de trabalhos manuais e essas coisas assim, mas gostava e sempre quis 
enveredar por esta área, por isso a escola nunca participou. A escola abriu-me outros 
interesses, para a Filosofia, para a História, por exemplo.” 
partilhava informação sobre a arte, artistas e movimentos 
artísticos, mas considera que mesmo isso não foi o motivo 
principal para o despertar do seu interesse, ao qual atribui 
causas naturais.  
Em relação à posição da família face à decisão de desistir de 
estudar filosofia para estudar artes e mais tarde, de investir 
nessa área de profissão, a artista refere que não houve um 
impedimento declarado, mas que ainda assim houve uma 
certa desconfiança dos pais face a essa decisão, em parte 
devido às escassas saídas profissionais de ambos os cursos.  
No que diz respeito à escola, afirma que não teve qualquer 
influência da mesma, que só veio reforçar o gosto que já 
anteriormente havia desenvolvido, mas que abriu sim outros 
interesses, nomeadamente a Filosofia e a História.   









“Conto pelos dedos os trabalhos que fiz com orçamento, ou apoios. Mas é assim, acho 
que é essencial não deixar de fazer e também é essencial haver os espaços alternativos 
que têm havido no Porto (…) E uma coisa é fazer também algo para um espaço 
alternativo, alternativo no sentido de se autogestionar pelos próprios artistas, ou sem fins 
lucrativos. Outra coisa é fazer para instituições, só que atualmente já tudo se mistura. 
Existem instituições que querem aproveitar, “já que não fazem, podem fazer 
gratuitamente.”, e tem de se dizer que não.” 
A entrevistada confessa que os trabalhos que fez com 
orçamento ou apoios foram muito reduzidos, e que existem 
instituições que pretendem tirar partido do trabalho dos 
artistas de forma gratuita, tendência que a entrevista 
considera errada e acha que não deve ser alimentada. Porém, 
afirma que existem espaços alternativos e sem fins 
lucrativos, mais precisamente na cidade do Porto, que são 
“geridos” pelos artistas, e que aí, a ausência de um retorno 
monetário já é aceite pela mesma.   
3.Representações sobre a arte e a profissão/figura do artista 
Definição de arte  
“Ui, credo! O que é que pode ser considerado arte… é assim, atualmente qualquer coisa 
pode ser considerada arte, mas se formos ver no sentido do Duchamp é ter o conceito e 
se colocares essa coisa dentro de um espaço que a legitime, pode ser considerada arte, 
senão, não.” 
Quando questionada sobre a definição de arte, a artista reage 
com alguma reticência e acaba por citar Duchamp quando 
diz que a arte é um conceito colocado num contexto que o 
define enquanto objeto/prática artística.  
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“Depende, foi o que te disse desde o início, ou seja, se tu cozinhares e considerares isso 
como performance, ou dentro de uma galeria, ou uma peça de teatro, ou como uma 
exposição, sabes, é considerado arte. Eu a cozinha considero mais cultura, não arte por si 
mas, por exemplo, tenho um amigo que faz cozinha de autor, que faz pratos específicos, 
inventa pratos, etc, etc, mas para mim realmente para ser considerado como arte teria de 
ter esse enquadramento, dentro, ou ser apresentado na rua mas como uma performance 
ou qualquer coisa do género.” 
“Acho que é essencial porque te faz ir mais longe, faz-te pensar de outra forma, mesmo a 
nível de valores humanos, ou seja, não é uma coisa que te transporte apenas de um 
mundo a outro, ou que consigas ver outras realidades possíveis através da arte, mas é 
uma forma de te questionares, também. Acho que os artistas fazem isso muito, 
apresentam, ou seja, reinterpretam o que os envolve, e o que os envolve pode não tão-
somente ser a realidade, a realidade é uma coisa subjetiva (…) e mostram isso ao 
público. Essa questão de mostrar a tua interpretação do que está à tua volta, acho que 
abre, no público, outras formas também de estar e de pensar o mundo à sua volta. Ou 
alertando para determinadas questões, por exemplo, acho que sem arte, e sem cultura, as 
coisas não podem avançar humanamente. Acho que é um ponto central do ser humano.” 
 
Num momento posterior, referindo-se às fronteiras da arte, a 
entrevistada reitera essa ideia ao afirmar que para algo ser 
arte tem de ser apresentado com esse propósito, porém, não 
se refere a instâncias legitimadoras, mas sim à própria 
autolegitimação por parte do artista da sua obra: no seu 
entender, para algo ser considerado arte, o artista tê-lo-ia de 
apresentar enquanto tal – na rua ou num espaço expositivo. 
A artista acaba também por abordar as funções da arte, 
acreditando que se trata, acima de tudo, de uma forma de 
questionamento da realidade, não só por parte dos artistas, 
que através das suas criações têm a oportunidade de 
expressar as suas interpretações daquilo que os rodeia, mas 
também por parte dos públicos, que ao terem contato com as 
subjetividades da realidade de outrem, acabam por também 
“beber” dessas leituras distintas do real.  
A entrevistada concluiu que a arte é um ponto fundamental 
da vida pessoal e social, e que só através dela (e da cultura) é 
possível “avançar humanamente”.   
Processo de criação 
artística 
“Eu acho que é trabalhar, trabalhar, trabalhar, trabalhar. Trabalhar e depois ouvires o que 
o trabalho tem para te dizer e seguires. Ou seja, o processo de trabalho é um bocado isso. 
Vais organizando, vais relacionando, e depois tens de parar, ouvir, continuar, mas é 
trabalhar. Não vejo essa questão do talento, nem da inspiração… Acho que era o Picasso 
que dizia que é 99%, ou 79% de trabalho e 3 de inspiração.” 
“(…) É mais uma prática, trabalhar e equacionar as relações entre os vários elementos 
com que estás a trabalhar. Claro que eu trabalho muito intuitivamente e organicamente, 
ou seja, eu trabalho muito intuitivamente, mas nesse processo em que vou jogando com 
as coisas (…) tenho de trabalhar. Essa intuição (…) não surge se não tiver em processo 
de trabalho.” 
“A Paula Rego que eu lembro-me de uma entrevista com o Alexandre Melo em que lhe 
perguntaram “ah mas porque é que pôs esse tigre aí?”, “Ah, tinha lá o tapete em casa...”. 
É o que estávamos a dizer (…) há coisas que eu não consigo explicar os porquês, não 
têm um porquê racional, mas mais poético, ou intuitivo, ou emocional, ou de outra 
ordem que não da razão.” 
Na opinião da entrevistada, o processo de criação artística é 
pautado, sobretudo, pelo trabalho e pela prática. É através da 
organização e da relação entre os vários elementos a integrar 
em determinada obra que se desenvolve a criação e que, nas 
suas palavras, pouco deve à inspiração e ao talento. 
Reconhece sim a existência de uma dimensão intuitiva no 
seu trabalho, com uma ligação muito forte ao orgânico e 
biológico, porém, afirma que essa intuição surge do trabalho 
constante e não de uma inspiração isolada.  
Apesar dessa visão pragmática da criação artística, a artista 
não deixa de ressalvar um lado mais poético do processo, 
confessando a ausência de uma explicação lógica e racional 
para alguns dos seus trabalhos.  
Por fim, ainda dentro deste ponto, a entrevistada aborda as 
dificuldades sentidas no processo de criação, que vão desde 
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“Há sempre dificuldades (…) às vezes são técnicas, imagina que estás a trabalhar com 
um vídeo, eu não sei propriamente a técnica de vídeo, e tens uma determina dificuldade 
(...) que tipo de materiais é que vais usar, a questão monetária está sempre presente, não 
é? Ou seja, isso faz com que aguces o engenho, dependendo do tipo de orçamento que 
tenhas ou orçamento que não tenhas.” 
as mais técnicas, relacionadas com a ausência de algumas 
competências especializadas que por vezes são necessárias 
para a conceção de uma obra, às dificuldades relacionadas 
com a falta de materiais e limitações de orçamento. 
Figura/profissão do 
artista 
“A questão de ser artista ou ser arte, vem contigo próprio, é a tua postura na vida, não é 
uma coisa que tu ligas e desligas, é a tua forma de viver e estar no mundo. Por isso eu 
acho que não se precisa que venha alguém legitimar, tu tens consciência de que és um 
artista. Já depois se consegues expor ou não consegues expor isso já é um bocado à parte. 
Claro que influencia, depois, provavelmente na produção da obra ou no teu 
reconhecimento, mas isso não perfaz que sejas mais ou menos artista a nível pessoal.” 
“Acho que as coisas não são tão branco e preto, acho que há montes de cinzentos e tu 
não consegues definir propriamente uma linha e acho que tem a ver com o teu gosto 
pessoal, a qualidade que consideras nas obras, sei lá, há montes de coisas que são 
consideradas arte e que para mim não são, ou pelo menos não revejo ali qualquer tipo de 
qualidade artística. Mas, já pessoalmente foi o que te disse. É a tua forma de viver, de 
estar.” 
“Eu acho que ser artista (…) tem a ver, para mim, com uma inquietação e uma 
necessidade interior de dizer, de realmente poder dizer o que te vai dentro (…) a partir 
dessa absorção que tu fazes do mundo.” 
“(…) Como dizia a Louise Bourgeois, “fazia arte para não enlouquecer”. Acho que isso é 
um ponto que também está sempre presente. É uma forma de, em vez de fazeres outras 
coisas, sei lá… claro que muitos artistas se relacionam muito com drogas e assim, 
evasões. A arte também pode ser uma forma de te evadires, embora que fales sobre a 
própria realidade, mas é um sair de si. É um sair de si que muitas vezes é um maior 
encontro consigo próprio.” 
“(…) Talvez o artista tenha essa disponibilidade mais acutilante de poder ver a poesia no 
dia-a-dia, nas pequenas coisas, e nas grandes coisas, mas essa questão tem 
provavelmente a ver com a sensibilidade. Mas eu acho que qualquer pessoa poderia ser 
um artista se assim o quiser. (…) Provavelmente tem a ver com essa questão de estar 
atento à poesia. Mas de resto, acho que qualquer pessoa poderia aceder a isso.” 
 “(…) Acho que não somos assim nenhuns bichos raros. Somos pessoas. Apenas 
fazemos outro tipo de coisas, outro tipo de trabalhos.” 
Na sequência da categoria relativa à definição de arte, 
quando questionada sobre o que faz um artista enquanto tal, 
a entrevistada aponta mais uma vez para a questão da 
autolegitimição. Nas suas palavras, ser artista é algo 
intrínseco, algo que está ligado à forma como a pessoa se 
perceciona a si e ao mundo, descartando assim a ideia de que 
para se ser artista é necessária uma legitimação externa. 
Apesar disso, não deixa de ressalvar que essa legitimação 
influencia, de facto, a forma como o artista se vê e é visto, já 
que lhe permite um maior reconhecimento, mas que não 
determina se alguém é artista ou não.  
Sobre os critérios que distinguem uma obra de arte de uma 
criação “amadora”, a artista considera que é algo ambíguo, e 
que mais uma vez depende da visão pessoal do artista, do 
seu gosto, da qualidade que atribui à sua criação.  
Mais uma vez, a entrevistada combina uma abordagem mais 
pragmática com uma visão romantizada sobre, neste caso, a 
profissão e figura do artista: no seu entender, este é 
associado a uma inquietação, a uma necessidade de evasão 
da realidade. Ser artista, nas suas palavras, é partilhar um 
entendimento pessoal e interior com o mundo, e praticar 
uma forma de evasão da realidade.  
Refere a ideia generalizada do artista como alguém 
“alucinado”, frequentemente associado ao consumo de 
drogas e a outro tipo de evasões, referindo que a arte pode 
também ser um “sair de si” que não raras vezes conduz a um 
encontro pessoal.   
Na sua opinião, os artistas são dotados de uma maior 
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sensibilidade que lhes permite fazer uma leitura mais 
“poética” da realidade, mas salienta que qualquer um pode 
ser artista, ou seja, que qualquer pessoa pode trabalhar essa 
“atenção” em relação às coisas do quotidiano e transformá-la 
numa criação artística.  
4.Representações sobre a (inter)mediação artístico-cultural 
Importância dos 
públicos na obra 
“(…) E obra não está fechada, a obra é aberta e é o espetador que pode dar um feedback 
também do que é que ela é. (…) Acho que é essencial a questão do público e de mostrar 
porque de repente a obra cresce e abre em sentidos, ou o próprio público faz com que a 
obra abra sentidos e muitas vezes estás tão fechado dentro de ti próprio que ao mostrares 
as pessoas dão o feedback dessa abertura de outras possibilidades de sentires a tua 
própria obra.” 
“(…) Eu acho que tu és o teu próprio “meta-espetador”, como dizia o João Piadeiro. És o 
primeiro espetador da obra. E acho que a obra, tu não a fazes, à partida, a pensar que vais 
mostrar desta ou daquela maneira, se calhar, mas imagina que é um vídeo e que vais 
projetá-lo, tu não estás a pensar no espetador, acho eu. Outro tipo de obras, se for uma 
instalação em que já tens uma participação do espetador pelo espaço” 
“(…) É fazer uma interpretação do que me rodeia e passá-la ao público, e que o público 
pelo menos saia dos sítios ou dos lugares onde se apresenta, se não com vontade de 
fazer…A mim já me aconteceu ir ver coisas e (…) de repente tens aquela vontade de 
“ah, quero fazer coisas, quero criar”…Se não com essa vontade, pelo menos com um 
questionamento em relação ao mundo. E pode até não ter gostado do trabalho, mas que 
saia com esse questionamento e que seja uma pessoa critica em relação ao que vê.” 
A entrevista carateriza a obra artística como algo aberto, no 
qual os públicos têm um lugar de relevo: são eles, na sua 
opinião, que permitem uma visão mais ampla da obra, 
acrescentando leituras às que inicialmente são feitas pelo 
artista. De certa forma, os públicos, ao darem um feedback 
da arte que observam, permitem ao artista sair da sua visão 
limitada sobre o que criou e expandi-la para conceitos e 
relações que, possivelmente, não havia equacionado num 
primeiro momento.  
Apesar disso, a artista defende que no processo artístico os 
públicos não são sempre equacionados, apenas em algum 
tipo de obras que implicam uma maior interatividade e 
participação.  
Por fim, salienta que pretende, em última análise, deixar nos 
públicos a vontade de criar, de produzir, e caso não o 
consiga, pelo menos deixar o questionamento e o sentido 
crítico de quem vê as obras mais apurado.  
Acesso à arte 
“(…) Acho que o facto de haver Internet não quer dizer que as coisas sejam acessíveis a 
todos, porque é assim, as pessoas têm que ter o interesse. E têm de saber que existe. E 
talvez esse saber que existe seja por outros meios, ou seja através dos professores. Ou 
seja, a questão de dizermos que agora toda a gente pode ver os filmes espetaculares e as 
grandes obras-primas. Não, porque se as pessoas não souberem que existe nunca vão lá 
parar, ou dificilmente irão querer investigar. Depende, também há pessoas curiosas e 
com interesse.” 
A artista é da opinião que mesmo existindo novas 
ferramentas que facilitem o acesso à arte e à cultura, esta 
ainda não está plenamente difundida, em parte devido à falta 
de interesse e de curiosidade, no seu ponto de vista.  
Considera também que seria vantajoso promover o acesso à 
arte através de outros meios, como por exemplo através da 
escola (dos professores). 
Posição face às 
estratégias de 
aproximação entre 
 “No outro dia estava a falar sobre isso com o António Lago e realmente agora não sei se 
nós é que já vimos muita coisa ou se é as coisas que já não estão no mesmo nível, ou as 
pessoas estão perdidas (…) e também, é assim, eu não tenho formação de teatro nem de 
Na opinião da artista, atualmente as pessoas encontram-se 
“perdidas” no contato com arte, o que em parte se deve à sua 
própria rejeição em irem ver e participar nesse “circuito”. 
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públicos e artistas dança, mas já tenho uma compreensão, tudo bem estudei artes, eu acho que é essencial as 
pessoas irem e verem. Depois claro, se houverem os serviços educativos, que depende 
dos serviços educativos. Acho que são essenciais sobretudo com os mais jovens, ou até 
mesmo essas conversas que estavas a dizer, é ótimo as pessoas poderem… É assim, eu 
acho que depois aquela questão de “ah eu não percebo nada de arte”, às vezes vêm coisas 
fabulosas.“ 
“(…) a Arte Contemporânea ao mesmo tempo (…) é um gesto, não é? Mas um gesto que 
para chegar lá pode significar muito mas, claro, às vezes ouves esses comentários, “até o 
meu neto fazia isto” ou coisas do género. Claro, mas não há a intenção, falta aquela 
intenção e o conceito, e o trabalho, que eu acho essencial. Mas talvez a coisa esteja a 
mudar, não é? Para melhor.” 
“De repente as obras já não são aquilo que inicialmente eram (…) a partir do momento 
em que tu expões, de repente começas a ver outras leituras das coisas, e então falar sobre 
o trabalho já não é o trabalho em si, já é um discurso oral sobre o trabalho, ou escrever 
sobre o trabalho. O que não minimiza, amplia o próprio trabalho, era o que eu estava a 
dizer há bocado, tem a questão dessa relação com o público. Mas é um bom exercício 
para ti próprio (…) e a discussão que normalmente tens nas visitas, ou seja, os feedbacks, 
também te ajudam a ver a obra de maneira diferente.” 
“(…) Acho que as coisas deveriam aparecer com tempo, ou seja, imagina, fazes a 
divulgação de um evento, mas aparecerem as coisas, fotografias do evento, ou vídeos 
sobre o evento, montado pós-inauguração…isso não… Acho que é essencial não matar 
essa curiosidade. Porque é completamente diferente estares ao vivo, teres essa 
experiência com as obras do que através de um plano bidimensional.” 
 
Refere-se à sua própria experiência, considerando que o 
facto de ter estudado artes ajuda a contextualizar o seu 
contato com as mesmas, e que o papel dos serviços 
educativos e de instituições que promovam uma maior 
aproximação das pessoas com a arte e os artistas é 
fundamental para potenciar oportunidades e experiências 
interessantes. 
A artista considera a Arte Contemporânea como um “gesto” 
que muitas vezes, devido à sua simplicidade, é julgado por 
aqueles que não compreendem a intenção, o conceito e o 
trabalho subjacente a esse “gesto”. Apesar disso, tem 
esperança que as coisas estejam a mudar para melhor nesse 
domínio, no do julgamento, por parte da sociedade, do 
trabalho dos artistas contemporâneos.  
Em relação às estratégias de aproximação dos públicos com 
os artistas, nomeadamente as promovidas pelas Galerias 
MIRA, como conversas e visitas guiadas, a artista assume 
uma posição bastante favorável ao seu desenvolvimento, 
considerando que é bom para o público, é certo, mas 
também para os artistas, que ao falarem sobre o seu trabalho, 
e ao porem em perspetiva as suas criações, acabam por 
descobrir novas leituras sobre as mesmas.  
Por fim, deixa presente que é importante, por parte das 
instituições mediadoras, não porem ao dispor dos públicos 
elementos demasiado reveladores da experiência de visita, já 
que pode ter um efeito inverso: em vez de aguçar a 
curiosidade, pode diminuí-la, inibindo a própria visita.  
Relação com a 
curadoria 
“Normalmente não há assim grandes atritos, porque os curadores deixam-te à vontade ou 
tu também estás à vontade com o curador para que te diga a sua opinião. Pelo menos 
com as pessoas com quem tenho trabalhado não tenho tido grandes problemas. As 
pessoas com quem tenho trabalhado, já tenho um relacionamento com elas. Há esse 
espaço, ou seja, deixam-te espaço para fazeres, normalmente. Claro que às vezes pedem-
te uma performance e tu apresentas um vídeo, porque é aquilo que estás a trabalhar 
No que diz respeito à relação com a curadoria, a artista 
refere que, na sua experiência, nunca foi problemática, em 
parte devido ao facto de, em todos os casos, existir um 
relacionamento prévio com o curador/curadora. Claro que 
existem alguns desentendimentos mas são resolvidos através 
de uma negociação, já que o curador dá sempre autonomia 
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naquele momento e é o que para ti é pertinente, e depois há uma aceitação ou não. Mas 
normalmente sim. É natural, nos processos, que haja alterações e que haja conversa e que 
haja, às vezes, alguns choques.” 
“(…) foi essencial a ajuda do Maia aí, completamente, já lhe tinha dito, “Maia eu tenho 
as coisas, mas vamos ver” e o Maia é ótimo na questão de expor no espaço e de ver o 
que é que é melhor. Aliás ele conhece o Espaço MIRA muito melhor do que ninguém, já 
fez “n” de exposições, por isso já sabe perfeitamente o que é que resultará melhor ou não 
naquele próprio espaço.” 
ao artista, que por sua vez também está ao dispor de aceitar 
algumas alterações no modelo proposto.  
Referindo-se mais em particular à experiência de curadoria 
com o Espaço MIRA, destaca o papel relevante do curador 
José Maia no desenho e consecução da exposição.  
Opinião sobre as 
Galerias MIRA 
“(…) Outra coisa importante também na parte da exposição, que eu não disse, foi o 
apoio da Patrícia, e vosso, no fundo. Foi mesmo importante porque a Patrícia acho que é 
também uma peça essencial no MIRA e foi super prestável, tipo a mudar os vídeos para 
outros formatos e não sei quê, que eu não percebo nada, ou seja, se não fosse ela 
também… sabes, foi assim todo um trabalho de equipa importante.” 
Em relação à experiência com as Galerias MIRA, mais 
precisamente com o Espaço MIRA, a artista destaca o 
trabalho de equipa, e em particular, o esforço e o apoio da 
assistente de Galeria, que considera uma peça fundamental 
no desenvolvimento da instituição. 
5.Arte e cultura no contexto nacional  
Visão sobre a arte a 
cultura em Portugal 
“Há um performer, o Gustavo Sumpta teve um trabalho (---) que se intitulava “Ser artista 
em Portugal”, em que ele (…) pintava uma estrela tipo as estrelas do chão de 
Hollywood, dos atores. Mas, em vez de ser as mãos, deixava o contorno dos pés, ou seja, 
dos sapatos, e depois ia até à parede e fazia o pino e então tudo o que ele tinha nos bolsos 
caia, ou seja, o pouco dinheiro caia, o telemóvel, etc, etc. E acho que ser artista em 
Portugal é um bocado assim. Tens de ser produtor, tens de ser artista, produtor, arranjar 
forma de conseguires fazer com o teu próprio orçamento, ou seja, é complicado. É 
complicado e não me parece que vá mudar muito nestes tempos.” 
“Lembro-me quando estava em Portugal, queria fazer qualquer coisa as pessoas achavam 
que nós éramos loucos, ou seja, “ah sou artista”, é louco (…) E na altura quando estive 
nesses sítios [Noruega e Marselha], era completamente viável. Uma pessoa telefonava a 
pedir, material... precisava de não sei quantas centenas de bolas de golf e telefonei para 
um sítio, para um campo de golf e disseram “ah, tudo bem, pode vir cá buscar no dia tal, 
deixamos as caixas” e foi assim uma coisa super simples, que acho que em Portugal 
seria, nessa altura, inconcebível.” 
“Às vezes (…) quando necessito [de material] para as performances, digo sempre que é 
para uma peça de teatro, porque se digo que é para uma performance as pessoas aqui não 
percebem e ficam a olhar para ti.” 
Quando questionada sobre o estado da arte e da cultura em 
Portugal, a artista recorda uma performance que pretende 
denunciar a instabilidade e precaridade das profissões 
artísticas em Portugal. A entrevistada refere isso mesmo, 
que o facto de não existir apoios e subsídios condiciona a 
prática artística, levando a que seja necessário desenvolver 
estratégias de sobrevivência que implicam, na maior parte 
das vezes, uma grande polivalência de funções e tarefas.  
Além disso, refere também que há uns anos atrás, antes de 
viajar por uma série de países, sentia grandes dificuldades 
em por em prática algumas das suas criações, 
nomeadamente as performances, pois eram recebidas com 
alguma desconfiança por parte das pessoas, que encaravam 
os artistas como “loucos”. Já em outros cenários, como a 
Noruega e Marselha, essas dificuldades não eram visíveis e 
havia, inclusive, uma grande predisposição para apoiar este 
tipo de atividades. Ainda hoje, afirma, quando precisa de 
material para performances refere que se trata de peças de 
teatro, pois de outro modo ainda existiria alguma 
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desconfiança por parte das pessoas em geral.  
Papel das 
instâncias políticas 
“Eu acho que a arte é essencial na formação do individuo, a arte e a cultura em geral. Eu 
acho que é uma coisa que está cada vez mais subvalorizada, sobretudo neste país, e 
temos um ministro da cultura que tivemos, durante 5 segundos, deve ter sido… Por 
exemplo, com a questão de não haver um ministério.” 
A artista deixa presente a opinião de que a arte é essencial na 
formação do indivíduo, mas que nem sempre isso é 
reconhecido, especialmente pelas instâncias políticas, que 
tendem a subvalorizar cada vez mais esta área.  
Papel dos meios de 
comunicação e das 
novas tecnologias 
“(…) Por um lado, não precisas de sair de casa para ver exposições, acho que isso é mau. 
Se bem que é bom quando estás longe. (…) Não sei, é completamente diferente também 
ires a um evento em que possas falar ou tenhas a oportunidade de falar diretamente com 
o artista, se não com o artista, com o curador, ou se não com o curador, com outras 
pessoas do público, não é? E mesmo que não seja da obra, só a questão social de estar, 
de ir. Agora, há benefícios. Lembro-me de uma vez aqui há uns anos atrás que houve 
uma conferência na Gulbenkian (…) e eu não podia ir e vi por stream, e foi fantástico, 
adorei. De repente estava ali com chá e não sei quê, como se estivesse em casa, e isso ao 
mesmo tempo é fabuloso. “ 
Em relação ao papel dos meios de comunicação e das novas 
tecnologias, a artista salienta que a acessibilidade, por meio 
das novas tecnologias, a experiências virtuais de contato 
com a arte pode, por um lado, inibir as visitas reais, o que na 
sua opinião representa uma grande perda, quando mais não 
seja pelo fator da sociabilidade inerente à visita de uma 
exposição.  
Por outro lado, permite um contato mais próximo com 
experiências e eventos que se perderiam por diversas razões, 
e que agora estão facilmente acessíveis a partir de qualquer 

























Categoria Excerto Síntese 
1.Socialização para as artes 
Despertar do 




família e da escola 
“Eu acho que todo o envolvente tanto familiar como na sociedade isso faz despoletar este 
gosto. Agora, é assim claro que há várias personalidades que se calhar digo que me 
influenciaram, mas também não te sei dizer quais. (…) Os meus pais são ligados à área, 
embora não sejam de artes plásticas são arquitetos e pronto, a formação sempre foi um 
bocado nesse sentido porque em casa também era nesse sentido.” (F)  
“(…) Na minha parte não tanto porque não tenho grande ligação familiar às artes mas... 
Não sei... O meu avô tinha uma máquina fotográfica analógica e isso era um meio, se 
calhar, que pode ter conduzido a alguma coisa, foi através dele que tive contato com uma 
câmara fotográfica pela primeira vez, talvez isso que possa ter influenciado desde miúdo 
estar a mexer nas coisas.” (J) 
Ambos os entrevistados negam fatores inatos como 
justificação do seu interesse pelas artes. No caso da 
entrevistada, reconhece que foi especialmente o contexto 
familiar que esteve na origem desse interesse, 
nomeadamente os pais, cuja profissão na área da arquitetura 
fez com que, desde pequena, a sua educação fosse pautada 
por uma grande aproximação às artes.  
Já no caso do entrevistado, embora negue uma influência tão 
direta por parte da família, relembra que o avô tinha uma 
máquina fotográfica, e situa aí as suas primeiras 
aproximações ao mundo das artes.  
2.Formação e trajetória profissional 
Importância 
atribuída à 
“Há um olhar próximo, até pela formação ter sido feita em conjunto (…) o facto de nós 
termos sido instruídos por pares artistas, dá-nos um à vontade e uma bagagem para 
O entrevistado salienta que a formação conjunta permitiu, 
entre outras coisas, aproximar o olhar de ambos, que 
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determinadas coisas (…) e isso de alguma forma é uma facilidade, o facto de 
trabalharmos juntos, porque há uma bagagem…é de mais fácil entendimento.” (J) 
trabalhando em conjunto, acabam por ter referências 
próximas. Considera também que o facto de terem sido 
formados por artistas é uma mais-valia que lhes dá uma 
certa bagagem para se posicionarem face aos desafios e 




“(…) o resto é biscate…não se pode dizer que haja uma profissão só…era o que nós 
gostávamos” (F) 
 “A verdade é que a escola instrui-te para isso [para a instabilidade]. Nós na escola 
disseram-nos “tu agora vais ser artista e tal, mas depois sais cá para fora e não é fácil 
teres um atelier, nem manteres o atelier, nem pagar a renda do atelier…”E pronto, e tens 
de fazer outras coisas. Mas isso acontece connosco como acontece com outras áreas.” (J)  
“A diferença é que nós sabemos que vai ser assim, as outras áreas é que se calhar não 
sabem.” (F)   
“Mas eu prefiro assim do que ter alguma estabilidade…porque a estabilidade não dá 
pica!” (F)  
Quando questionados sobre o trabalho no mundo artístico, 
ambos os entrevistados salientam a questão da instabilidade 
e da precaridade associadas a este tipo de profissões, 
confessando a necessidade de complementar o trabalho de 
artistas com outras profissões secundárias. Porém, garantem 
que foram alertados (pela escola, essencialmente) para essas 
dificuldades, e como tal, encaram-nas com algo já esperado. 
Curiosamente, a artista refere que este clima de instabilidade 
que presencia na sua profissão não lhe desagrada do todo, já 
que encontra vantagens no caráter desafiante da mesma.   
3.Representações sobre a arte e a profissão/figura do artista 
Definição de arte  
“O que é que é? Sei lá, nem eu sei. (…) É alguma coisa que é uma área, podemos dizer 
assim, onde há margem para tudo.” (J)  
“Eu acho que pode ser tudo, até ao facto de uma pessoa tirar um café bem tirado. Não é 
limitada por isso se calhar se chama arte ou se chama tudo à arte.” (F) 
“A partir do momento em que faz alguma coisa que considere arte, não pelos outros mas 
por ele mesmo.” (F) 
“(…) O lixo pode ser lixo na rua mas quando levas para um museu já não é lixo. É um 
bocado do contexto” (F)  
“Depende da forma como o trabalharam, ele pode manter-se na rua e tu podes filmá-lo 
ou fotografá-lo e já passa a ser [arte]. (…) Assim como um escritor ou um poeta que 
escreve aquilo que observa já nos está a dar uma leitura de alguma coisa, na verdade 
acho que o que torna as coisas obras é alguém que faz leituras de um determinado objeto, 
através de um determinado meio, seja fotográfico, seja vídeo, seja instalação.” (J) 
“Eu acho que não tem uma utilidade assim tão direta. Claro que se eu te disser que gosto 
de fazer porque sei lá, porque no extremo faz-te sentir bem, obriga-te a pensar em 
algumas coisas. Posso dizer isso mas acho que não tem assim uma utilidade (…) sei lá, 
nós embora tenhamos esse caráter social, e transportado dentro da galeria, nós não 
Quando questionados sobre a definição de arte, o artista 
responde de imediato que não sabe definir esse conceito, 
porém, acaba por se referir à arte como uma área onde há 
margem para tudo. A artista vai no mesmo sentido, ao 
afirmar que qualquer atividade ou prática pode ser artística, 
e reforça essa ideia com a noção de que se trata de algo 
autolegitimado, isto é, que depende da validade pessoal e 
não social.  
Ambos os entrevistados concordam com a importância do 
contexto na definição de algo como arte, porém, o artista 
ressalva que não é o espaço expositivo que o determina, mas 
antes o processo de fazer leituras variadas sobre um objeto, 
recorrendo a vários meios.  
Em relação às funções da arte, a entrevistada defende que 
não considera existir uma utilidade direta na sua prática, 
associando-a, porém, ao bem-estar e ao desenvolvimento do 
espírito crítico. Salienta que embora o seu trabalho artístico 
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fazemos nada para melhorar a vida daquelas pessoas, no sentido imediato.” (F) 
“Na verdade é mais questioná-las e chamá-las à atenção. “ (J)  
(em conjunto com o entrevistado) tenha, na maior parte das 
vezes, um caráter social, acaba por não ter consequências 
diretas, ao que o entrevistado responde que os impactos dos 
seus trabalhos são mais ao nível do questionamento e da 
tentativa de atrair a atenção dos públicos para certas 
questões sociais que acham pertinentes. 
Processo de criação 
artística 
“Todas as exposições que temos feitas são exposições com obras ou peças feitas para 
aquele sítio e que não resultaria fora daquele sítio. No MIRA, se calhar tu conheces 
melhor, não faz sentido irmos para outro sítio, claro que o modo de trabalho e a lógica de 
filmar na rua e isso pode ser transportado para outros sítios mas aquele trabalho em 
específico só funciona ali. E todo o trabalho que temos feito, aliás, é um dos nossos 
pressupostos é isso.” (F)  
“A primeira coisa que nós fazemos é "ok, vamos fazer uma exposição naquele sítio, oque 
é que aquele sítio nos traz?". Para nós é importante que a obra faça parte daquele espaço, 
não seja uma coisa exterior que seja posta lá tipo vais no dia anterior e montas o quadro e 
sais. Não, não temos esse interesse. E esse se calhar é o mote de todo o nosso trabalho.” 
(F) 
“(…) E o trabalho quase de campo ou o trabalho de residência que antecede o trabalho 
que é exposto. Tem tanto valor como aquele que está lá a ser mostrado ao público.” (F) 
“A técnica é secundária, primeiro (…) é o olhar, o olhar...” (J)  
“(…) Mas talento, isso não.” (F) 
“Eu acho que é resultado de uma prática e de um resultado constante (…) tu podes ser 
uma pessoa super talentosa e se não te esforçares e não desenvolveres trabalho não te 
vale de nada.” (F)  
“As dificuldades que às vezes aparecem são mais em termos logísticos e técnicos…para 
a execução.” (J)  
Em relação ao processo de criação artística, os entrevistados 
começam por se referir ao seu próprio trabalho neste 
domínio, afirmando que, por norma, as suas criações são 
pensadas para sítios específicos, como o Espaço MIRA, que 
só funcionam quando aplica-las naquele contexto. Ambos 
prezam a relação da obra com o espaço envolvente em que 
se encontra, privilegiando uma exploração prévia do 
contexto em que vão expor. 
Nas palavras da entrevistada, o trabalho prévio de terreno 
que antecede a exposição é tanto ou mais importante que o 
produto exposto.  
Em relação aos elementos que consideram mais relevantes 
no processo de criação, e aqui numa visão mais geral sem se 
limitar ao seu trabalho, consideram que a técnica é 
secundária, valorizando, por seu turno, aquilo que 
denominam de “olhar” e que está relacionado com a atenção 
ao meio envolvente. O talento não é sequer equacionado, ao 
contrário do trabalho e da prática, que entendem como os 
principais veículos da criação artística. Em termos das 
dificuldades sentidas, salientam principalmente questões 
técnicas e logísticas.  
Figura/profissão do 
artista 
“ (…) Eu tenho amigos que são autodidatas e que nunca frequentaram um curso (…) se 
calhar nunca foram validados por meios onde a gente já foi validado (…) E não é isso 
que faz mais artista ou menos artista daquela pessoa ou de nós (…) tanto seja o 
autodidata ou quem frequenta um curso como nós frequentamos (…) tem igual validade 
não é?” (J) 
“Um artesão não é menos artista do que eu por eu ter estudado e ter tido formação na 
Os artistas entrevistados são da opinião que não é a 
formação que determina a definição de alguém como um 
artista, defendendo que o trabalho de um amador/autodidata 
é tão válido quanto o de um artista com formação.  
A dada altura salientam a existência de instâncias 
legitimadoras – e dão o exemplo dos curadores – que 
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área.” (F) 
“Claro que há responsáveis e claro que há curadores que te vão dizer "olha tu não és 
artista, tu não fazes parte” (….) mas na verdade isso é uma etiqueta, não é por isso que 
deixas de fazer este tipo de coisas.” (F) 
“(…) Mas há também esse gap entre aquele que não expôs aqui ou ali ou num museu e 
só a primeira vez que expõe num museu é que é visto pela sociedade  como tal. Enquanto 
que as outras andam sempre à margem. (…) Não há nenhuma [diferença entre “amador” 
e artista].Embora a sociedade faça por que haja e precise desses rótulos para conseguir 
definir as coisas. Pelo menos para mim não...” (J) 
“Nós até podemos ser validados como artistas porque estamos no nosso meio mas se 
formos para outra cidade qualquer (…) és mais uma pessoa.” (F) 
“Acho que pode [a sociedade] entender como alguém que não tem utilidade (…) e sabes 
qual é o problema? É que não há uma profissão de artista (…) o principal problema com 
que me deparo, é tentar que o trabalho que desenvolvo enquanto artista não seja um 
trabalho secundário e um hobby mas é que acaba por ser porque nós não ganhamos 
dinheiro com aquilo. Porque tu, para a sociedade, nunca vais ser um artista. Eu sou 
aquela pessoa que trabalha naquele restaurante, é aquela a minha profissão…” (F) 
“E para nós acho que é mais simples a adaptação a outro tipo de vida, ou a acumulação 
de diferentes trabalhos e outras formas de vida, também por uma flexibilidade de 
pensamento, não é?” (J) 
“Tens uma vantagem, nunca estás formatado a nada, nem a nenhum tipo de vida, nem a 
nenhum tipo de pensamento…e nesse sentido é que vem a flexibilidade. Eu vejo pelos 
meus colegas, se tiraram farmácia eles querem trabalhar naquele emprego e não estão 
sujeitos a outras coisas.” (F) 
atribuem o “rótulo” de artistas a alguns, deixando os demais 
à margem. No seu entender, trata-se de uma “etiqueta” 
confortável para a sociedade, que precisa de catalogar os 
indivíduos e as práticas, mas que no fundo, para ambos, não 
é mais do que isso mesmo, um “rótulo”, que não impede que 
as pessoas cujo trabalho não é validado e legitimado 
continuem a criar e a produzir.  
A entrevistada refere mesmo que, na sua opinião, a 
validação e a legitimação artísticas são situadas num 
contexto limitado, isto é, se são considerados artistas num 
lugar podem não o ser noutro. 
Em relação à forma como a sociedade encara os artistas, 
para a entrevistada, há uma ideia generalizada que se trata de 
uma ocupação sem utilidade que faz com que não haja um 
reconhecimento dessa ocupação como uma profissão. A 
artista confessa que uma das principais dificuldades com que 
se depara na sua vida profissional é precisamente afirmar o 
trabalho de artista como profissão principal, e não como um 
hobby ou como um complemento à profissão que, na maior 
parte das vezes, as pessoas julgam como principal mas que é 
afinal uma estratégia de sobrevivência, de conjugação da 
criação artística, cujo retorno monetário é praticamente 
inexistente, com uma outra ocupação que permita arrecadar 
alguns rendimentos.  
Apesar disso, ambos concordam que é mais fácil para eles, 
artistas, adaptarem-se ao contexto atual de instabilidade que 
se vive no mercado de trabalho: consideram que os artistas 
são dotados de uma flexibilidade de pensamento que lhes 
permite uma adaptação mais fácil a determinados estilos de 
vida que escapam, na maior parte das vezes, à estabilidade.  
A entrevistada afirma mesmo que são dotados de uma 
ausência de formatação – seja em pensamento ou em estilos 
de vida – que acaba por favorecê-los nessa adaptação. 
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4.Representações sobre a (inter)mediação artístico-cultural 
Importância dos 
públicos na obra 
“Eu diria que na maioria dos nossos trabalhos o público passa a ser parte do nosso 
trabalho porque na verdade ele é registado não enquanto público mas enquanto pessoa. 
Não quer dizer que eles tenham uma interação e que a obra seja feita para eles mas nós 
trabalhamos com essa parte social das pessoas.” (F) 
“(…) Houve uma preocupação desde o inicio com o público, que era, o público que 
frequentava aquele espaço ou, neste caso, o público que transitava no exterior daquela 
galeria. (…) As pessoas automaticamente faziam parte do trabalho. Quer quisessem quer 
não, porque nós andávamos a filmar a rua. (…) Mesmo fisicamente, a forma como foi 
instalado, entravam completamente na imagem, ainda por cima uma escala quase real ou 
real. Por isso acho que o público no nosso caso acaba por estar sempre envolvido porque 
nós também pensamos muito no espaço expositivo como o espaço em si. Na verdade o 
espaço é habitado por pessoas e é feito normalmente para que as pessoas o usem, então a 
nossa leitura é sempre perante o espaço.” (J) 
“(…) Nós tivemos na rua de Miraflor com os moradores, o facto de termos entrado nas 
ilhas e pedir às pessoas para filmar. Tudo isso, se calhar, diz mais aquelas pessoas que ali 
habitam do que propriamente aquilo que nós mostramos na galeria. E para nós também, 
se calhar é esse o papel social da coisa.” (F)  
Os públicos assumem um lugar central nas obras dos 
entrevistados, não só a nível concetual, mas também, e 
sobretudo, físico. Revelam que a maior parte das obras que 
desenvolvem têm uma forte ligação ao espaço em que estão 
expostas e como tal, acabam por estar inevitavelmente 
ligadas aos que fazem parte desse contexto.   
Embora afirmem que a obra não é feita para os públicos, por 
norma, há uma preocupação com os mesmos, que começa, 




Acesso à arte 
“Embora eles estejam ali naquela rua, tu raramente vês pessoas ali daquela rua a visitar a 
exposição. Nós trabalhámos com elas, com essas pessoas, mas eu não me lembro de elas 
irem lá ver. Aquilo é sempre um lugar de uma elite, quer queiras quer não. É como 
qualquer lugar, se tu não te identificas tu não vais entrar. É uma realidade (…) eu 
trabalho em Serralves e tem um bairro social ao lado e se entrou lá uma vez uma 
senhora, é muito. Portanto, quer queiras quer não são sempre barreiras. E tu até achas 
estranho se elas forem.” (F) 
“Tanto estranhas tu como estranham elas, não lhes foi dito…é pela omissão. Porque se 
na escola houvesse contato, da mesma maneira que levam ao circo (…) se isso fizesse 
parte de um plano de educação, como tens de ler autores obrigatórios, se tivesses de ver 
uma exposição ou outra, ou de ir a um museu (…) se calhar isso mudaria talvez a postura 
da pessoa perante esses lugares.” (J) 
“Quando estávamos a trabalhar no MIRA e dizíamos às pessoas “estamos a trabalhar 
naqueles armazéns ali em baixo” e o que as pessoas diziam era “ah, aquilo está bonito 
assim, e está novinho, as nossas casas também deviam estar assim” (…) acho que aquilo 
Apesar do seu trabalho artístico ter uma forte vertente social 
que passa, embora de forma indireta, pelo envolvimento dos 
públicos, ambos os entrevistados reconhecem que o acesso à 
arte ainda é algo que se destina a apenas alguns, a uma elite, 
nas palavras da artista. Recorre ao exemplo do Espaço 
MIRA e de Serralves, que embora estando situados numa 
zona bastante caraterística (mais o Espaço MIRA que 
Serralves) raramente conseguem atrair para lá os seus 
visitantes, confessando, inclusive, um certo estranhamento 
caso isso acontecesse. O artista complementa essa ideia, 
reforçando que o estranhamento não seria somente por parte 
das pessoas ligadas às instituições culturais e artísticas em 
causa, mas também, e sobretudo, por parte desses visitantes 
“inesperados”, cuja relação com a arte não foi alimentada. 
Acredita que se existisse uma relação mais forte entre o 
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deveria incluí-los.” (J) sistema educativo e as instâncias culturais e artísticas, talvez 
isso fosse diferente, e esse elitismo associado à arte tendesse 
a ficar mais esbatido. Por fim, o entrevistado salienta que 
deveria haver um esforço maior por parte do Espaço MIRA 
em incluir a população da zona envolvente.  
Posição face às 
estratégias de 
aproximação entre 
públicos e artistas 
 “Eu acho importante até um certo ponto, porque acho que quando as pessoas vão ver, 
devem ter o máximo de abertura, não deves nunca fechar a leitura daquela obra (…) a 
forma como usas, se através das etiquetas, da folha de sala, das memórias descritivas, em 
alguns momentos eu acho importante (…) porque de facto aquelas pessoas até podem 
num primeiro olhar ir abertos, mas se calhar é importante perceberem porque é que tu 
puseste ali aquilo.” (F)  
 “Por exemplo, no MIRA, muitas vezes acontece porem fotografias da exposição antes 
delas inaugurarem, e não é por isso que eu acho que tens maior proximidade com aquela 
exposição. Até acho que é ao contrário.” (F)  
“Tira-te o fator surpresa, revela-te o que vais ver, e só te resta o contato com a coisa em 
si, que não é a mesma coisa.” (J) 
“É bom haver uma ficha técnica, quanto mais não seja dos materiais, mas é isso 
explicativo até certo ponto. Acho que é mais proveitoso existir um serviço educativo, 
uma visita guiada, uma coisa sobre a exposição, do que propriamente ter lá uma 
plaquinha. (…) E não é explicar, é descrever a experiência, o que é que aconteceu, como 
é que chegamos ali, o porquê de algumas opções…” (J) 
“(…) A montagem acho que é super importante porque é uma parte que as pessoas 
normalmente não têm acesso e se calhar é a parte mais curiosa de todo o processo de 
trabalho.” (F)  
 “As conversas acho que é algo que nos aproxima mais do público. A dificuldade 
também é essa, a sociedade ver os artistas como alguém meio deslocado, com quem não 
se consegue comunicar, e o facto de eles nos darem essa possibilidade de falarmos sobre 
o trabalho, de se expor, o que nem sempre é fácil porque se calhar não temos esse à 
vontade mas é a nosso favor.” (J) 
Os artistas são da opinião de que as estratégias de mediação 
entre públicos e artistas são importantes, mas devem ser 
tomadas algumas precauções: para a entrevistada, é 
importante “guiar” a leitura dos públicos sem a limitar, 
apenas dando novas “pistas” que permitam enquadrar a 
experiência de visita mas que não a circunscrevam somente 
a uma forma de interpretação.     
Aborda a questão do Espaço MIRA colocar fotografias da 
exposição antes de esta inaugurar, o que na sua opinião 
tende prejudicar a experiência de visita, ideia esta que é 
reforçada pelo artista, ao afirmar que essa estratégia revela 
demasiado, eliminando o fator surpresa. O entrevistado 
acrescenta ainda que acha importante existir fichas técnicas 
e outras estratégias que situem os públicos, mas considera 
mais relevante a existência de serviços educativos e visitas 
guiadas, que embora não expliquem o que lá está exposto, 
permitem compreender os fundamentos sobre os quais 
assenta a criação artística em causa. A entrevistada, por seu 
turno, valoriza a estratégia utilizada pelo Espaço MIRA de 
disponibilizar imagens da montagem já que, no seu 
entender, é a parte mais curiosa do processo artístico e que, 
por norma, está inacessível aos públicos. O artista fecha este 
tópico ao explorar as vantagens das conversas entre artistas e 
públicos, acreditando que se trata de uma forma eficaz de 
relativizar a ideia generalizada que a sociedade tem, na sua 
opinião, dos artistas como seres inacessíveis. Ao falarem 
sobre o seu processo de trabalho, os artistas têm a vantagem 
de se “exporem” aos públicos o que, possivelmente, altera a 
 209 
forma como estes os vêm.  
Relação com a 
curadoria 
“O que tínhamos feito até então tínhamos sido nós a organizar, tínhamos um atelier aqui 
também nesta rua, e fizemos também o papel de curadoria.” (J)  
“Se calhar essa foi a primeira vez que lidamos com alguém dessa forma mais 
profissional. E eu lembro-me (…) de haver uma ânsia da parte dele por nós não termos a 
coisa fechada. Mas isso também ia contra aquilo que é a nossa maneira de trabalhar. Mas 
o que veio depois de nós terminarmos o trabalho, fez com que tenhamos a relação que 
temos hoje, se calhar. Criou-se confiança.” (J)  
 “Acho que nunca trabalhámos com curadores a sério, porque os curadores que 
trabalhámos são artistas que fazem também curadoria.” (F)  
“Se calhar nem há curadores! As pessoas com quem trabalhámos são também artistas, 
com exceção de duas, e acabam por pensar connosco. E o trabalho também não chega lá 
fechado, arrumadinho e pronto para montar. As pessoas também acabam por se 
desenvolver nesse processo de pensamento.” (J)  
Quando questionados sobre a relação com a curadoria, 
começam por falar de forma mais específica da sua 
experiência no Espaço MIRA, revelando que, até então, 
nunca haveriam tido uma experiência dessas, já que sempre 
que expunham eram eles próprios os organizadores do 
espaço expositivo. Assim, perante a situação de verem o seu 
trabalho mediado por um terceiro elemento, confessam que 
ao início houve algumas descoincidências na forma de 
trabalho, mas que acabaram por se resolver, surgindo uma 
relação de confiança. Curiosamente, consideram que nunca 
trabalharam com “curadores a sério”, já que a maioria eram 
também artistas, o que facilitava o processo. Por fim, o 
entrevistado salienta que o processo expositivo não é 
fechado, estando sempre sujeito a alterações sugeridas.  
Opinião sobre as 
Galerias MIRA 
“É o envolvente, e talvez por isso é que nós também trabalhámos com o envolvente da 
Galeria. Lembro-me da primeira vez, de irmos com o Maia e ele dizer “estás a ver, esta 
rua tem sete ilhas” e depois de saberes isso tu não consegues mais esquecer. Tem ali um 
lado muito forte, e por isso é que nós pegamos nisso, porque achamos que era isso que 
marcava aquele espaço.” (F)  
“E as pessoas. A MM, o JL, a equipa…é generoso aquele espaço.” (J) 
No que diz respeito à opinião sobre as Galerias MIRA, 
destacam o contexto envolvente como uma das suas marcas 
distintivas, nomeadamente o facto de se situar numa rua com 
sete “ilhas”. Além disso, o entrevistado destaca também o 
lado das pessoas que estão á frente do espaço, caraterizando-
o como “generoso”.  
5.Arte e cultura no contexto nacional  
Visão sobre a arte a 
cultura em Portugal 






Papel dos meios de 
comunicação e das 
novas tecnologias 
“A grande diferença é a forma como as coisas são comunicadas. E o que permite… e o 
Espaço MIRA é um exemplo disso, não há um único cartaz ou um único flyer, a 
divulgação é toda feita online.” (J)  
“Hoje em dia com os mediatismos houve-se falar da Joana Vasconcelos, toda a gente em 
Portugal sabe quem é a Joana Vasconcelos! E se calhar o artista passa a ser associado a 
alguém como a Joana Vasconcelos. Normalmente há sempre essa necessidade das 
pessoas terem uma referência, em relação a uma profissão. ” (J) 
O entrevistado considera que as novas tecnologias vieram 
alterar as formas de comunicação, favorecendo a divulgação 
dos eventos artístico-culturais.  
No que diz respeito ao papel dos media, é da opinião que 
estes ajudam a divulgar referências e representações acerca 
dos artistas e da sua profissão, recorrendo ao exemplo da 
Joana Vasconcelos, que é reconhecida em todo o país. 
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Categoria Excerto Síntese 
1.Socialização para as artes 
Despertar do 




família e da escola 
“No antigo terceiro ano do liceu, que corresponde hoje ao nono ano, eu tive um professor 
(…) que me chamava a atenção porque era uma coisa que normalmente as pessoas ainda 
não faziam… não era o problema da arte, era o problema de uma atividade que era quase 
artesanato…ele sabia fazer umas coisas.”  
“A família sempre me apoiou, o meu pai sempre me apoiou e sempre disse uma coisa 
importante que na estrutura dos anos 50 (…) na sociedade salazarista, ser artista era uma 
das qualidades das classes dirigentes (…) e depois esses filhos das artes faziam as artes 
para o regime. Portanto, ficava mais ou menos circular, e o meu pai avisou-me disso 
quando eu quis vir para Belas Artes.” 
O entrevistado começa por reconhecer a importância de uma 
figura que marcou o seu percurso artístico, um professor 
cuja ligação às artes e ao artesanato (algo que não era muito 
comum há data, segundo o entrevistado) captou a sua 
atenção e interesse.  
Em relação à influência da família, o artista afirma que o pai 
sempre o apoiou mas que também assumiu uma postura 
defensiva, alertando-o para o facto de, na altura, ainda no 
regime salazarista, a arte funcionar em circuitos fechados, 
por norma associados às classes mais altas e com uma 
estreita ligação ao cenário politico.  
Data: 16 de abril de 2016 
Local: Café Capri, Porto 
Duração: 01:41:18 
 
Sexo: Masculino  
Idade: 67 
Habilitações literárias: Mestrado em Arte e Design, licenciatura em design e comunicação 
Profissão: Reformado 
Área artística: Arte Contemporânea, instalação, digital art 
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“Eu tenho Bacharelato em pintura e escultura, no antigo sistema antes do 25 de Abril 
(…) e a minha licenciatura, uma das primeiras licenciaturas do Porto e do país de design 
e comunicação. E portanto, eu tive de enfrentar esse problema que era a produção 
artística clássica, do conceito clássico, e uma produção de atividades artísticas para fins 
de serviços… o design como resolução de problemas e serviço social.” 
O entrevistado destaca que a sua formação suscitou algumas 
dificuldades decorrentes da articulação entre duas áreas 
distintas dentro do mundo das artes: a licenciatura em desing 
e comunicação, à data uma área pouco explorada em 
Portugal, e o Bacharelato em pintura e escultura, fizeram 
com que tivesse de existir um esforço por parte do artista 
para conjugar um vertente mais clássica e tradicional da arte 
e uma área em expansão no interior da mesma, mais 

























“Isso é uma daquelas perguntas que não se faz. Eu tive 16 anos no politécnico e esta era 
a pergunta que eu dizia para os alunos nunca fazerem.”  
“O conceito de arte é uma construção da cultura ocidental (…) é nas cortes dos 
prussianos, austríacos e franceses que começa a surgir a ideia da estética, e a estética 
aqui como a qualidade superior de apreciação de uma classe das coisas do mundo. 
Porquê? Porque o que havia até aí era artesanato! (…) É só mais tarde, com a 
industrialização, que a arte deixa de ser um exclusivo das classes dominantes, a arte tinha 
de ser distribuída como um serviço cultural.” 
“O que é que é a arte no meio disto tudo? A sua geração pergunta o que é a arte porque o 
serviço social da cultura diz que tudo o que é apresentado nesses setores [indústrias 
culturais] começa a ter a legitimidade de arte. (…) Se eu trouxer do espaço da fábrica e 
do espaço do consumo para o espaço sagrado da arte, ele é arte.” 
“É uma convenção social, que dura enquanto dura. Uma nova sociedade com uma nova 
dinâmica e uma nova visão pode olhar para aquilo e dizer que não é significativo.”  
“Nós somos educados a ver um objeto ser ele próprio elevado a situações quase de “estar 
pelo céu”(…) então temos uma construção mental (…) que transportou para os objetos, 
em situações muito particulares, essa consubstancialização que nós denominamos, ou 
que nós acordamos que é arte.” 
“O design é sempre realizado para uma mercadoria, o design vende sempre alguma 
Quando questionado sobre a definição de arte, o entrevistado 
começa por dizer que essa é uma questão que nunca deve ser 
colocada e que, inclusive, dizia isso aos seus alunos quando 
exercia o cargo de professor. 
Apesar disso, começa por fazer uma longa contextualização 
histórica do conceito, apresentando-o como uma construção 
social do ocidente, que culmina com a sua associação à 
noção de serviço cultural, ou serviço social da cultura.  
É esse serviço cultural, nas suas palavras, que atualmente 
legitima e valida os objetos e práticas como artísticas, 
especialmente através da sua passagem do espaço comum do 
quotidiano para o “espaço sagrado da arte”. Contudo, para o 
entrevistado, essa legitimação mais não é do que uma 
convenção social de um determinado tempo e espaço, um 
acordo tácito inculcado pela sociedade de que os objetos 
artísticos não são apenas objetos comuns mas antes quase 
sagrados. Trata-se, nas suas palavras, de uma construção 
mental que atribui uma representação acordada e negociada 



































coisa, mesmo quando ele diz que não vende, ele está a vender alguma coisa…essa coisa 
evolui (…) no design podemos dizer que há evolução, e é visível. Em arte não há 
evolução. E isto é tão simples mas ao mesmo tempo é tão difícil: quando um poeta 
chinês há 3000 anos, ou um poeta egípcio há 2500 anos (…) falavam de amor, ódio, 
ciúme e morte, eles estão a falar de constantes da natureza do humano, e que depois se 
refletem em particularidades de abordar esse sentimento, ou esse saber.” 
“O conceito de arte hoje é universal, mas é imposto por nós às outras culturas todas, 
porque elas não o têm.”  
“Se na poética é mais simples dizer que estamos a falar de sentimentos e de estados do 
ser (…) nos produtos mais de transição é mais complexo. (…) Porque não é reproduzi-
los para fazer igual, é reproduzi-los como metáfora, e ao reproduzi-los como metáfora, 
cria uma universal, e é aí que é arte, é uma universal, uma preocupação do coletivo. (…) 
Isto para dizer o quê, que não basta estar no mundo da arte, ser produzido com a intenção 
de ser arte, que o objeto final o é.”  
 “A fotografia capta momentos, apresenta visões, apresenta pontos de vista, mas não 
consegue dar o salto do essencial, que é dar compreensão do mundo (…) ela situa no 
tempo e no espaço, ela captura o personagem, mas no interior do interior ela não resolve 
o meu problema…que é “mãe, por que é que eu nasci?”. É insuficiente. (…) Isto é 
terrível, aquilo que eu estou a dizer, porque vai haver pessoas a dizer “então e a 
fotografia artística?!”, ai existe, a fotografia artística, claro, isso está fora de questão, mas 
ela não uma universal! Ela não responde às perguntas maiores, ela não consegue ser 
suficientemente autónoma para dar compreensão do mundo, mas ela apresenta o 
mundo.” 
“Os coletivos sociais precisam de arte, sempre precisaram, agora, as estratégias com que 
recorreram à arte é que podem ser por razões de explicação do mundo (…) há essa 
sensibilidade maior de perguntar “o que é que eu faço com a minha vida? O que é que 
faz sentido?”. É exatamente aí que a arte entra e preenche esse vazio. A arte existe em 
todas as sociedades, desde que haja sociedades humanas há sempre produção artística, a 
arte já vimos que é uma produção ocidental, mas a produção esmerada e superior do 
representar e o de fazer presença, o dar sentido…as sociedades precisam da arte para dar 
sentido.” 
“A arte tem sempre uma margem que é uma totalidade e a seguir uma desnecessidade. 
Aquilo não é necessário, não serve. (…) É uma mercadoria porque dá para comprar e 
 Essas construções sociais, a seu ver, não são estáticas, 
porém, o artista defende que a arte não apresenta uma 
evolução: o design, entendido pelo entrevistado como uma 
área ligada ao mercado e às flutuações da oferta e da procura 
(e nesse sentido, na sua opinião, demarca-se da arte nas suas 
formas mais tradicionais) vai evoluindo constantemente, 
uma vez que a sua essência não se mantém fiel a um 
conjunto de preocupações universais. Por oposição, de 
acordo com o entrevistado, a arte baseia-se em “constantes”, 
em premissas comuns e universais à natureza humana, que 
em cada tempo e espaço são abordadas de forma distinta 
mas que não se afastam das preocupações dos primórdios da 
humanidade: o amor, o ódio, o ciúme e a morte. 
No seu entender, é mais fácil encontrar sentimentos e 
“estados do ser” na poesia do que nas formas mais 
contemporâneas da arte, em parte devido ao facto de estas se 
tratarem de metáforas, mas não deixam de ser formas de 
expressão universais que retratam as inquietações e 
preocupações coletivas. Desta forma, o artista remata que 
não é a intenção de criar um objeto como artístico que faz 
dele uma obra de arte, mas sim as preocupações que 
subjazem na sua essência.  
Assim, compreende-se o seu posicionamento em relação a 
determinadas fronteiras da arte, nomeadamente a fotografia. 
Para o artista, a fotografia não pode ser considerada uma arte 
como a pintura ou a escultura, uma vez que, não obstante as 
suas inúmeras potencialidades, não se trata de uma 
“universal”, isto é, não permite uma compreensão do 
mundo, apenas uma apresentação do mesmo.  
É precisamente essa compreensão, essa busca de sentido, 
que para o entrevistado é a principal função da arte: a arte é 
necessária para explicar o mundo, para dar sentido à 








Definição de arte  
 
 
vender, mas a essência dela, a finalidade dela, não é ser mercado! Não é ser mercadoria!” 
 “É uma indústria! É uma indústria porquê? Porque dá direito a edifícios, a funcionários, 
a burocracias, a serviços, e depois tem ritmos de oferta e procura. De tal maneira que 
hoje a cultura é cada vez mais problemática para os que são intelectuais (…) porque é 
mais importante o número de entradas, ou seja, a ditadura das entradas que a qualidade 
do serviço, ou seja, o que é que as obras dizem realmente, porque há uma confusão total 
entre a qualidade concetual e conhecimento e uma coisa que são produtos que são 
amáveis e consumíveis a ritmos próprios da indústria.”  
humanos que deriva da ausência de respostas diretas para as 
perguntas que norteiam a existência.  
Com essa convicção, o artista refere que a arte não pode ser 
encarada como uma mercadoria, embora seja passível de ser 
comprada e vendida, na sua essência ela não serve senão 
para responder às inquietações do ser humano. Apesar disso, 
atualmente, considera que estamos perante uma “ditadura 
das entradas” que transforma a arte numa indústria, cujo 
número de visitantes e consumidores é mais valorizado que 
a própria qualidade das obras.  
Processo de criação 
artística 
“Sobre o processo de criação (…) não acredito nessa do artista como alguém que fala 
com a entidade superior e que vem com a grande intuição e que sabe tudo. (…) Há uma 
grande confusão entre fantasia, imaginação, inovação e criação. De todas as palavras, a 
mais terrível é a palavra criação, porque para dar sentido à nossa existência, inventamos 
que (…) do nada as coisas aparecem por si próprias e que há um ser criador.”  
“Na atividade artística, a primeira grande qualidade que toda a gente tem é a fantasia e a 
imaginação (…) como dizia o Miró, as crianças todas pintam como eu tento pintar, com 
a diferença que elas só fazem um quadro, e eu faço trinta. São ações deliberadas, nos 
adultos são ações deliberadas enquanto nas crianças são espontâneas. (…) Inovar é pegar 
num determinado objeto e acrescentar ou retirar qualidades e apresentar sobre uma nova 
forma. (…) Agora os criadores, criativos é para fazer mais vendas!”  
“A noção de produção e projeto é uma noção industrial. (…) A produção de arte é uma 
coisa estranhíssima, há 150 anos vocês dizia isso e todos olhavam à volta, quer dizer, 
porque era um métier, eram artes e métier faziam objetos com valorização artística. (…) 
Fazer, fez-se sempre, agora a maneira de abordar esse fazer é que é distinto.”  
“Os arquitetos vêm com a ideia de que não há arte sem planificação, e os engenheiros 
trazem uma coisa para os artistas que é projeto. (…) A contaminação, em 100 anos, da 
chamada emergência das estratégias dos engenheiros e arquitetos no social, levou ao 
equívoco completo dos artistas fazerem projetos. E os artistas fazem projetos para ir 
buscar dinheiro, subvenções, e então para irem buscar dinheiro e convencer alguém a dar 
dinheiro diz assim “apresente-me o seu projeto artístico, eu vou ver se tenho dinheiro ou 
não para pagá-lo e você faz”. Mas isto não tem nada a ver com arte! São setores de 
serviços!” 
Em relação ao seu posicionamento face ao processo de 
criação, o entrevistado nega a crença no artista como alguém 
movido pela intuição e inspiração, com ligações a uma 
entidade superior. No seu entender, essa convicção 
generalizada advém de uma confusão instalada entre os 
conceitos de fantasia, imaginação, inovação e criação. Este 
último conceito, muitas vezes associado à arte, assenta na 
ideia de que as coisas, e neste caso os objetos artísticos, 
aparecem por si próprios de forma espontânea e quase 
transcendente, ou então, pode também ser associado à 
criação/produção de produtos com finalidade comercial. 
Nesse sentido, para o entrevistado, a arte não é uma criação 
mas sim resultado de uma combinação entre imaginação, 
fantasia e inovação, caraterísticas essas que estão ao dispor 
de qualquer ser humano, e com particular relevância nas 
crianças.  
Por fim, ainda neste tópico, o entrevistado refere-se à noção 
de projeto, que orienta, na maior parte das vezes, a produção 
artística. Se anteriormente esta era associada a um métier, 
atualmente, devido a uma “contaminação” da área da arte 
por outras áreas paralelas, e mais particularmente pelo poder 
crescente dos arquitetos e engenheiros, passa a assentar na 
ideia de projeto, de planificação da obra de forma a justificar 
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“A partir do século XVIII os artistas passam a falar todos da inspiração (…) um 
momento muito especial de ligação com o céu e outro universo. Eles tiveram uma ideia 
brilhante, foram lá cima e trazem o testemunho, e como isso é fugaz, eles não sabem 
quando isso acontece. São seres quase em transe. (…) Então é apresentado que ele é 
diferente de todos os outros, porque ele tem essa caraterística especial de abrir as portas 
da perceção.” 
“Evidente que esta ideia de artista não podia durar muito tempo! (…) Termina com a 
primeira Guerra Mundial, e começa a haver os artistas de serviços, que é a sociedade que 
tem necessidades e nós fornecemos esse serviço. Quando o artista deixa de ter essa 
particularidade de ser o intermediário da intuição (…) o artista vê-se dividido entre o 
setor dos serviços. (…) E dizem assim “ah, você não gosta do verde eu faço amarelo”, 
“você não gosta do céu eu tiro o céu”, é sempre negociável porque aquilo é uma 
mercadoria, é para servir, é para preencher uma necessidade.” 
 “O mundo dos artistas era pequeno porque todos se conheciam, porque eram tão poucos 
os que tinham essa loucura, vamos dizer assim, que não são práticos, do mundo prático, 
e hoje já não é bem assim, porque há muitos artistas que entraram no mundo dos ritmos 
do serviço social da arte e já se confundem artistas com pessoas que entram e saem do 
edifício.” 
 “Há duas semanas estive nas Caldas da Rainha (…) e fiz uma visita guiada na presença 
de uma turma (…) e há uma menina que se apresenta a mim assim…uma menina de 20 
anos, bonita, e de certeza inteligente, mas faz-me esta pergunta assim: “olhe, diga-me 
uma coisa, eu sou uma jovem artista, como é a sua relação com as galerias e o 
mercado?”, e eu olhei para a menina e disse “ai, eu não sei, porque se você é uma jovem 
artista quer dizer que eu sou um velho artista. (…) E portanto, não sei o que é um jovem 
artista (…) porque eu conheço artistas não porque eles dizem que são artistas, mas 
porque fazem obras que são de arte, e são as obras que falam!” 
“Quando eu vim para Belas Artes (…) nenhum aluno fazia exposições, e não é só porque 
os professores não deixavam, era porque se ainda estavam na fase de aprender, ainda não 
apresentam coisas. (…) Se eu quero ser artista preciso de ter formação em atividades, 
produções e cultura, preciso de ter teoria da arte, formação em filosofia da arte e preciso 
de estar envolvido num contexto que me dê suficiente repertório para eu poder trabalhar 
um dia mais profundamente. Por isso sou estudante de arte, ou aprendiz de arte, ou como 
Mais uma vez, o entrevistado elabora uma contextualização 
histórica da noção e representação do artista, acabando por ir 
de encontro ao chamado “mito do génio artista”, enquanto 
ser transcendente, movido por uma inspiração momentânea, 
e que, como tal, é diferente dos demais indivíduos, uma vez 
que tem maior sensibilidade e perceção acerca dos 
fenómenos. Porém, e nas palavras do entrevistado, esta ideia 
é substituída após a primeira Guerra Mundial pela noção de 
artistas de serviços, enquanto artistas que dão respostas 
negociadas a necessidades específicas da sociedade. No seu 
entender, a arte deixa de ser resultado de uma interpretação e 
inquietação pessoal – traduzida em interpretações e 
inquietações coletivas – para passar a ser uma negociação 
entre aquilo que é “encomendado” e aquilo que o artista 
pretende apresentar.  
Não só aponta o aumento significativo do número de 
artistas, mas também, e sobretudo, para o facto de se 
confundirem com “homens de negócios”, e isso, no seu 
entender, está intimamente ligado a uma ideia generalizada 
de que a arte não só é legitimada pelas instituições de 
ensino, como também tem de ter correspondência direta no 
mercado de trabalho.  
Recorda um episódio recente em que, durante uma visita de 
estudo, uma aluna se autointitulou de jovem artista, o que, 
para o entrevistado, é incompreensível: numa postura crítica, 
afirma que não são os artistas que se autoproclamam como 
tal, mas sim a qualidade das suas obras. Na sua opinião, a 
formação é imprescindível para alguém se constituir como 
artista, é necessário cultivar determinados saberes que 
permitem explorar o caminho da arte, e enquanto este estiver 


















diria alguém, sou alguém que que está no caminho do mundo da arte. Quando eu digo 
que já sou jovem artista já não aprendo, eu afirmo.” 
“As universidades para vender cursos…enquanto havia para um país de dez milhões, três 
universidades, agora todos vão para as universidades ter um curso artístico! Toda a gente 
jovem com 16 anos, 20 anos, com uma sensibilidade artística diz assim “eu vou para a 
universidade que eu quero ter uma profissão” e agora vem com essa história que é 
artista! Ninguém tem a profissão de artista! (…) Não há ninguém que possa dar o 
diploma de artista! Podem é dizer “frequência de cursos que debateram, vivenciaram, 
que experimentar atividades artísticas nas quais alguns produtos podem ter atingido uma 
situação particular de complexidade que nós dizemos que reconhecemos como arte”, não 
podem dizer mais.”  
“É uma doença social: a sociedade está a dizer que pode fabricar artistas como fabrica 
qualquer outra coisa, porque a sociedade, neste caso as instituições de ensino, têm para 
vender licenciaturas, metrados e doutoramentos (…) e para fazerem a pessoa pagar têm 
de dizer que quando você termina…se uma pessoa se inscreve em medicina e quando 
acaba o curso é médico, e depois faz um curso de cirurgião e é cirurgião, essa sociedades 
criam uma falsidade completa à malta nova, que dizem que quando fazes um curso de 
artes és artista!” 
“A ordem dos médicos manda para a cadeia quem diga que é médico e não tirou o curso 
(…) e vai haver um momento que a sociedade vai mandar para a cadeira quem andar a 
dizer que é artista! Porque os doutorados vão dizer “não, nós pagámos um preço 
académico de 17/20 anos de aprendizagem, e tu não tens nenhuma.”   
“Ele é artista a partir do momento em que tiver alguma coisa para afirmar, e a maior 
parte da malta não tem.” 
No seguimento, ressalva que atualmente, as universidades, 
na sua procura de novos alunos para os cursos em vigor, 
acabam por promover a ideia generalizada da profissão do 
artista, e que no seu entender não existe, dado que não é 
possível passar um diploma com esse “título”.  
Naquilo que considera uma “doença social”, denuncia a 
tendência da sociedade para “fabricar” artistas como 
qualquer outra ocupação profissional especializada, 
prometendo, através da formação, as mesmas regalias e 
destinos que são, tendencialmente, os comuns das outras 
formações. Assim, da mesma forma que alguém que vai para 
medicina pretende sair médico, para o entrevistado, nos dias 
que correm, alguém que tira o curso de artes tem a pretensão 
de se fazer artista de profissão, o que, por norma, acaba por 
não corresponder a essa expetativa.   
 
 
De certa forma, acusa quase uma tirania dos sistemas de 
ensino na definição das fronteiras da arte e do que é ou não 
ser artista, quando na verdade, isso deveria advir da 
qualidade da obra dos mesmos. 
Para o entrevistado, o artista só é artista a partir do momento 
em que tiver algo para afirmar, e considera que poucos são 
aqueles que, de facto, o têm.  
4.Representações sobre a (inter)mediação artístico-cultural 
Importância dos 
públicos na obra 
 
“Essa ideia de que temos de fazer as coisas para os outros é uma ideia de serviço!” 
O entrevistado não se pronuncia acerca deste tópico, 
ressalvando apenas que a ideia de equacionar o público no 
processo de criação e na obra é uma ideia de arte de serviço.  
Acesso à arte 
“Você olha para uma equação matemática e sabe que não sabe, mas a arte toda a gente 
sabe, porque toda a gente tem fantasia e imaginação. (…) Há uma grande confusão sobre 
isto, porque o direito social da arte, de todas as pessoas terem uma opinião sobre um 
poema, mas também uma certa leviandade, que é…se ela não sabe nada sobre física ou 
matemática, e se não se preocupa em saber nada sobre arte, por que é que a opinião dela 
O entrevistado considera que os discursos em torno do 
acesso à arte provocam uma certa confusão. Na sua opinião, 
ao contrário da matemática e da física, onde se exige que as 
pessoas explorem e procurem informar-se sobre isso para 
poderem aplicar e discutir o tema, na arte, por toda a gente 
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é válida? (…) Desde que a obra esteja disponível e que as pessoas tenham capacidade de 
atenção, que não têm, agora o número de pessoas que vão aos museus e demoram dois 
segundos ao pé de uma obra para tirar uma fotografia… quer dizer, a arte é um serviço 
social, já não é um conhecimento, é uma vaidade. (…) 
 
ter fantasia e imaginação, há a crença generalizada de que 
todos têm opinião válida sobre o assunto, mesmo que não se 
informem sobre o mesmo. De certa forma, acusa uma certa 
“leviandade” associada a algo que deveria incitar a mesma 
vontade de conhecimento e estudo, em vez de um usufruto 
desinteressado, até mesmo vaidoso, nas suas palavras. 
Posição face às 
estratégias de 
aproximação entre 
públicos e artistas 
“A arte como comunicação é um disparate dos serviços sociais (…) a arte é para dar 
significado, a comunicação é uma área própria da indústria. (…) Se você tiver um pintor 
que explica muito a obra dele, ele não é pintor, porque quem tem de falar é a pintura. A 
arte tem de falar por si. Mas há uma coisa: eu posso é não estar preparado para ler. (…) 
Para alguém perceber o Leonardo Da Vinci tem de ver para além da figurinha, tem de 
saber apreciar pintura a óleo, as secagens, a composição…ele tem de ter a gramática da 
arte. (…) E as pessoas que não a têm podem aprender. Mas há pessoas, mesmo 
analfabetas, que são híper sensíveis à temática da arte, a apreciação da arte (…) não é um 
direito exclusivo dos nobres, nem dos bem-nascidos, ela é uma qualidade humana! 
Precisa é de uma descodificação.”  
 “O artista pode e deve dar às pessoas os códigos de leitura, os códigos que algumas 
pessoas sabem reconhecer mas que a maioria não sabe, e aí, mais do que falar da obra, 
deve fornecer os códigos de leitura, que no momento devem aparecer de forma 
espontânea: as minhas preocupações, as minhas preferências…mas não é a obra, a obra 
não está lá para dizer essas coisas, por isso não é comunicação.”   
“Quando a mediação é eficaz, o círculo completa-se (…) quase que muda a vida.” 
O entrevistado rejeita a ideia da arte como comunicação, 
afirmando que essa se trata de uma das premissas do serviço 
social da arte. Ela é sim, na sua opinião, uma forma de 
atribuir significado, significado esse que não deve ser 
explicado pelos seus criadores. De acordo com o 
entrevistado, a arte deve falar por si, mas nem todos estão 
treinados para perceber a sua essência: nas suas palavras, há 
que aprender a gramática da arte e esta, ao contrário do que 
se julga, não é um direito exclusivo de posições classistas 
mais favoráveis.É necessária a descodificação de alguns 
“códigos de leitura” que permitam situar o observador, 
códigos esses que não explicam a obra em si, mas sim as 
intenções do autor, as suas preocupações, desafios e 
preferências.  
A mediação, nesse sentido, passa por dar os tais códigos de 
leitura, completando o círculo entre públicos e artistas. Nas 
suas palavras, quando a mediação é eficaz “quase que muda 
a vida”, porque sem explicar a obra, abre os canais de acesso 
ao seu entendimento.  









Opinião sobre as 
Galerias MIRA 
“Têm um princípio de comunidade, e isso é louvável. O princípio de comunidade que 
nós temos visto que é o benefício da escola (…) várias pessoas estão unidas porque têm 
interesses comuns. Quando o MIRA e outras instituições têm a capacidade de atração de 
pessoas que reúnem aí a falar, a discutir, a comentar e a transacionar bens materiais ou 
Quando questionado sobre a marca distintiva das Galerias 
MIRA, o entrevistado destaca o “princípio da comunidade” 
que permite unir no mesmo espaço um conjunto de pessoas 
com interesses comuns, fomentando a discussão e o debate 
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mentais de interesses comuns, isso é maravilhoso.” de um conjunto de problemáticas.  
5.Arte e cultura no contexto nacional  
Visão sobre a arte a 
cultura em Portugal 







Papel dos meios de 
comunicação e das 
novas tecnologias 
“Todos os espaços virtuais estão a ser usados para mercadorias, para vender para jogos, 
mas há sempre artistas. Quer dizer, de certeza que está a haver gente que eu não sei 
quem são, que hão-de ser os Miguel Angelos e Leonardo Da Vincis do virtual. Que vão 
fazer coisas que nem lhes pediram, que são além da mercadoria.”   
O entrevistado considera que as novas tecnologias são um 
palco privilegiado de novas experiências artísticas, e que, 






























Categoria Excerto Síntese 
1.Socialização para as artes 
Despertar do 
interesse para as 
artes 
“Foi ter começado a ter contacto com pessoas da área das artes. Eu comecei a trabalhar 
na ESAP, pronto, e aí tive contacto, de certa forma, com malta de fotografia, de cine-
vídeo, de teatro, arquitetura, pintura… E já nessa altura eu tinha um certo fascínio pela 
fotografia e gostava muito de ir, por exemplo, a concertos, uma das minhas áreas 
prediletas é área de artes-palco, mas também tenho outra área que é social. E na altura, 
antes de começar mesmo a assumir que era isso que eu queria, porque nessa altura 
quando eu peguei na fotografia, a fotografia era vista... como fazer disso profissão era 
assim uma coisa estranha.” 
“A pessoa que me incentivou mais foi uma namorada dessa altura (…) ela também 
andava lá na escola, era pintora, e naquela altura estávamos juntos e foi com ela que 
comecei a ter mais confiança e a mostrar. E depois era mais ver, ia vendo também 
fotógrafos, já na altura o Sebastião Salgado, aqueles clássicos todos.”  
O despertar do interesse pelas artes, comparativamente aos 
entrevistados anteriores, neste caso teve lugar num momento 
mais tardio, aquando a entrada na ESAP na condição de 
trabalhador e não de aluno. Na opinião do entrevistado, foi o 
contato com pessoas ligadas à área das artes que funcionou 
como rastilho no seu interesse pela área, que já nessa altura 
lhe provocava um certo fascínio, a par do interesse pelo 
domínio social. Apesar disso, ressalva que foi complicado 
devido à dificuldade, à data, de reconhecimento da 
fotografia como área profissional.  
Confessa que uma pessoa determinante para o despertar 
desse interesse foi a namorada que tinha na altura, também 
artista, que o incentivou a investir na área. Além disso, 
destaca ainda a influência de fotógrafos de referência, como 
é o caso de Sebastião Salgado.  
Influência da 
família e da escola 
“A família não teve impacto na decisão porque eu tive de soltar fora da família. Isso foi 
assim uma opção radical mesmo, porque a família pura e simplesmente não acreditava. 
Portanto, eu tinha duas hipóteses, ou andava para a frente e tinha que soltar, ou teria que 
O entrevistado confessa que a família não só não teve 
influência na sua socialização para as artes como 
representou mesmo um obstáculo na decisão de seguir esse 
Data: 11 de abril de 2016 
Local: Café Progresso, Porto 
Duração: 01:07:23 
 
Sexo: Masculino  
Idade: 48 anos 
Habilitações literárias:   
Profissão: Fotojornalista 
Área artística: Fotojornalismo 
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ficar e seguir normal, o clássico.” 
“(…) Muitas vezes, supostamente, a família quer o teu melhor e quer acreditar   que os 
filhos, neste caso, tenham um futuro melhor do que os deles ou tenham um futuro 
equivalente ao dos pais. (…) De um momento para o outro ter um filho a dizer que “vou 
ser pintor ou vou ser desenhador” (…) o que acontece é, “e para que é que isso serve”, 
“vais pintar o quê? As paredes?”. Mas depois também há aquelas famílias que acreditam 
e que dão apoio e têm alguma retaguarda, agora é óbvio que isso também depende muito 
dos sítios (…) do ambiente em que nós vivemos, ou dos amigos (…) mas também não 
quer dizer nada porque eu, por exemplo, em relação à família, são de uma área 
completamente distinta às artes e eu consegui, e tive de saltar.” 
rumo. Devido a isso, o entrevistado conta que tomou a 
decisão de se afastar da família para ingressar no mundo da 
fotografia, já que esta exercia pressão para que seguisse o 
percurso dito “normal”, “clássico”, nas suas palavras.  
Considera que em muitos casos isso é uma realidade, já que 
os pais pretendem oferecer o melhor possível aos filhos e, 
por norma, na sua opinião, tendem a encarar as profissões 
nas áreas das artes como ocupações sem utilidade direta. 
Reconhece que existem famílias que, de facto, apoiam essa 
decisão e, inclusive, servem de “retaguarda”, porém, afirma 
que isso depende do contexto familiar e de convivência. 
Apesar disso, destaca que no seu caso, o facto de não existir 
nenhum background associado às artes, nem tampouco 
apoio por parte da família, não foi impedimento para apostar 
e investir na área.  





“(…) Ter de ser eu mesmo a seguir o caminho e ser eu a apostar em mim próprio em 
relação aquilo que queria fazer, que era fotografia (…) ainda bem que tive esse lado que 
é estar na escola, no sítio certo, não ficar só lá a trabalhar, mas depois acabei por fazer 
também o curso de fotografia e a acreditar que valia a pena investir.” 
 “(…) É importante termos consciência que a escola é só instituição e a rampa que te dá 
estatuto para, porque se não fores tu próprio a procurar isso na escola, que é sugar ao 
máximo os professores, os desafios, o investigares, o procurares, o criares, podes estar na 
melhor escola do mundo que não vais a lado nenhum. E eu tinha na altura da escola, que 
tinha de estar a trabalhar e a estudar, e tinha de ser muito disciplinado em termos de 
tempo, e ser muito objetivo nos trabalhos práticos e andar com a máquina e fazer coisas. 
Mas para mim foi muito importante, e ainda hoje, foi através da escola que ganhei mais 
confiança e mais estatuto, não quer dizer que é assim, mas pronto, deu-me mais força. E 
depois tens um determinado grupo de pessoas que vão-te acompanhar no 
desenvolvimento, a tua maneira de estar, e tens os desafios e estares na escola.” 
O entrevistado começa por salientar que o facto de ter sido 
ele mesmo a ter de investir e batalhar no seu percurso foi um 
ponto positivo, assim como o facto de ter tido oportunidade 
de trabalhar na já referida instituição de ensino, 
oportunidade essa que encara como fundamental para o seu 
percurso. Em parte foi isso que, mais tarde, o levou a fazer 
lá o curso de fotografia.  
Apesar de reconhecer a importância da formação na sua 
trajetória, ressalva que há que encarar a formação como uma 
“rampa”, isto é, um impulso favorável em vez de uma 
condição imprescindível para dar conta dos desafios na área. 
Na sua opinião, têm de ser as próprias pessoas a procurar, 
além dos instrumentos fornecidos pelas instituições de 
ensino, outras formas de responder a esses desafios, sendo 
que a formação apenas funciona como uma base de 






“A área que eu queria seguir mais era fotojornalismo (…) e o meu sonho era trabalhar no 
jornal Público (…) nessa altura foi mesmo a importância de eu ter vindo a fazer um 
estágio ao Público, no segundo ano do curso (…) e ter que estar com eles, e foi assim um 
grande desafio. (…) Ao fim do estágio, comecei a colaborar com o Público e até hoje 
vou fazendo coisas e sinto-me privilegiado porque estou a fazer aquilo que gosto.” 
O entrevistado refere que, assim que descobriu o interesse 
pela fotografia, percebeu que gostaria de explorar a área do 
fotojornalismo. Já há data, tinha o sonho de trabalhar no 
jornal Público, o que se veio a concretizar mais tarde, após a 
experiência de estágio, acabando por confessar que se sente 
realizado a nível profissional até hoje. 



























“É um meio de representação do meu “Eu”, da minha interpretação através daquilo que 
eu vejo, neste caso através da imagem, da fotografia, em que eu vou trabalhando a minha 
sensibilidade e tenho um meio, através da representação, de poder partilhar e mostrar e 
expor o trabalho. É assim uma coisa muito pequenina assim a dizer o que é a arte, mas é 
isso, é mais um meio de representar através da nossa criatividade, do nosso olhar, da 
nossa sensibilidade, acima de tudo o nosso “sentir o momento”. Acaba por ser também o 
estares sempre a criar, todos os dias, todos nós, estamos sempre a criar qualquer coisa.” 
“(…) Se seguisse o Joseph Beuys, ele diz que todos nós somos artistas e todos têm 
direito, cada um na sua área é um artista. Pronto, desde o carpinteiro ao mecânico, todos. 
Agora, aquilo que uma pessoa está mais educada, mais localizada e que dá o estatuto de 
dizer que aquilo é arte, desde a música à pintura, à arquitetura, à fotografia, tens aí várias 
áreas que para mim tens mesmo trabalho como os outros, mas que sentes que, lá está, é o 
meio também que representam. A performance, a dança, eu bem sei que são as artes pop, 
o que é muito representativo num lugar, como o cinema.“ 
“A arte, depende do que queiras fazer, é uma ferramenta que tu podes usá-la para o bem, 
para o mal, ou para a denúncia ou para nada, para simplesmente mostrar aquilo que fazes 
e mais nada. E eu acho que a arte é mesmo esse lado, que é, tens vários caminhos (…) é 
poderes também ter a liberdade total, que é uma coisa que as pessoas, cada vez mais, 
estão a perder. E tens depois as galerias, os patrocinadores, os museus, os desafios que te 
lançam, mas a arte é mesmo isso, é tu puderes fazer tudo o que quiseres. (…) Podes usar 
a arte como um meio de denúncia, como meio de expressão artística, como meio de uma 
situação normal que queiras simplesmente criar, mais nada, não estares preocupado com 
mais nada, e acima de tudo fazeres aquilo para ti e para os outros e pronto, é mais nesse 
campo.” 
 “(…) Há lugar para tudo. Há lugar para nós fazermos uns girassóis giros para pôr na sala 
ou umas paisagens e não pensar, e deixar flutuar o trabalho daquela imagem ou daquela 
Quando questionado sobre a definição de arte, o entrevistado 
defende que se trata de uma representação do “eu”, isto é, 
uma exteriorização da sua interpretação interna do mundo e 
da sociedade. Numa expressão que acaba por repetir ao 
longo da entrevista, afirma que é o “sentir o momento”, que 
não deixa de ser um processo de comunicação com o interior 
e o exterior, uma partilha emocional da sua própria forma de 
percecionar e sentir o mundo com os demais.  
Em relação às fronteiras da arte, começa por citar Joseph 
Beuys, com a ideia de que qualquer área pode ser 
considerada artística, incluindo a mecânica e a carpintaria. 
Porém, afirma que somos educados de forma a considerar 
apenas alguns domínios da arte como legítimos, como é o 
caso da música, da pintura, da arquitetura e da fotografia 
que, nas suas palavras, acabam por representar algo.  
O entrevistado é da opinião de que a arte não tem uma única 
função ou finalidade, ela serve para um sem-número de 
intensões que podem ser evocadas de acordo com a vontade 
dos artistas/criadores. Afirma que a arte está relacionada 
com a liberdade, e que embora seja pautada, muitas vezes, 
por desafios específicos, isto é, que conduzem o processo 
criativo e a sua finalidade, como é o caso dos museus, das 
galerias, e dos patrocinadores, continua sempre a existir uma 
margem de liberdade para os artistas seguirem os seus 
próprios fins. No seu entender, a arte pode ser usada como 











Definição de arte 
pintura bonita. Mas também acho que eu, falo por mim, acho que tendo um meio tão 
poderoso, que é a arte, e tão forte e tão acessível às pessoas, todos nós podemos 
consumir arte, acho que também deve haver esse lado social, e o lado interventivo e o 
lado crítico em relação à sociedade. (…) Pode ser manipulador, mas também é 
interessante perceber que nesta área, na área da arte, as pessoas que estão atrás da arte 
também estão atentas e podem usar a sua ferramenta como um meio de poder, abanar um 
bocadinho. (…) Não é essa a obrigação da arte, porque já há o jornalismo, já há outras 
áreas, mas acho que é importante (…) não é obrigatoriamente o meio para denúncia ou 
para problemas sociais ou da sociedade, mas também devia de usar. E há artistas que 
usam e abusam da denúncia, e ainda bem.“ 
“(…) um conjunto de pessoas desde o crítico de arte, desde a instituição, da escola por 
exemplo, desde os museus, desde as galerias, desde o poder económico, desde as coisas 
que estão mais ligadas ao movimento. E depois também depende muito do sítio que 
estejas, é o conceito de arte, ou a maneira como apostam em ti nos Estados Unidos é 
diferente da maneira como vão apostar em ti em Londres, ou em Paris, ou aqui em 
Portugal. (…) Depois o curador também, o curador é uma peça fundamental, cada vez 
mais, e é os investimentos que fazem que determinam o que é bom ou não…mas depois 
isso é muito subjetivo. Na arte tudo é muito subjetivo.” 
ser uma expressão artística somente associada à experiência 
estética, sem pretender passar uma mensagem de alerta. 
Apesar disso, refere que acha importante usar-se a arte para 
comunicar algo, apostando na mesma como um veículo de 
crítica, de denúncia e intervenção, já que a vê como um 
poderoso instrumento de consciencialização, por vezes até 
manipulador, mas que pode “abanar” as estruturas sociais. 
Embora reitere que isso não é, do todo, uma obrigação da 
arte, até porque existem áreas vocacionadas para essa 
finalidade, como o jornalismo, é possível tirar partido dessa 
sua vantagem.  
Por fim, destaca o conjunto de pessoas que considera serem 
relevantes na definição do que é ou não é incluído nas 
fronteiras da arte. Os museus, as galerias, as entidades 
económicas, e sobretudo os curadores, no seu entender, 
ajudam a atribuir critérios de validade artística, porém, não 
deixa de referir que estes são subjetivos. A arte, no geral, e 
no seu entender, é ela mesmo uma matéria de subjetividade.  
Processo de criação 
artística 
 “(…) Muitas vezes o estarmos influenciados e o estarmos muito canalizados e 
formatados para determinada coisa, como na técnica, ás vezes uma pessoa está tão 
formatada que aquilo é assim que em determinada situação se usa, por exemplo em 
fotografia, usas uma determinada abertura, com uma velocidade e uma objetiva e aquilo 
funciona sempre da mesma maneira. Eu acho que na arte, no processo criativo, acho que 
tudo se completa e tudo se cruza. Desde tu leres, a seres o mais disciplinado em termos 
de técnica, ou experimentar, porque a arte também é isso, é o experimentar, o arriscar e o 
criar, são três coisas. E também uma das coisas mais importantes para mim neste 
processo é o nosso cérebro, o nosso olhar e o nosso sentir. (…) Acho que desde a leitura, 
a maneira como se organiza informação, a maneira como vejo cinema, a maneira como 
procuro outros fotógrafos, as influências que uma pessoa tem, a procura sucessiva de 
estar (…).” 
“Eu tenho de sentir quando estou a fazer, o coração tem de bater, eu tenho de sentir que 
aquilo é o meu momento. É a minha maneira, privilegiada, de estar a fazer um trabalho, 
um projeto, é o poder ir mais além.” 
No que diz respeito ao processo de criação, o entrevistado 
destaca que embora a técnica seja importante, há que 
combiná-la com um lado criativo e de experimentação, de 
forma a não formatar a criação artística.  
Destaca a importância da leitura, da organização da 
informação, do contato com outras influências e áreas, assim 
como, e principalmente, uma dimensão mais subjetiva do 
que as anteriores, relativa ao “sentir”, isto é, à identificação 
pessoal – e interna – com o exterior e com aquilo que se 
produz.  
No seu trabalho no jornal, confessa existir um maior 
condicionalismo no processo de criação. Há um projeto que 
implica objetivos, diretrizes, pesquisa de terreno e contato 
com outras áreas, porém, nos projetos de autor, embora isso 
também exista, há uma maior liberdade.  
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“(…) Em relação ao jornal (…) sou responsável pelo trabalho que faço, mas depois 
também tenho as diretrizes. Ali trabalhamos sempre em conjunto, desde a pessoa que vai 
escrever, à pessoa que vai fotografar, mas o processo todo é da minha responsabilidade. 
Desde o início que vou para o terreno, com o meu colega, e aí tenho de estar a perceber 
muito bem qual é o motivo, porque é que estamos ali. (…) Depois tens a última parte, 
que é o trabalho de chegar, eu selecionar, tratar e depois haver uma última palavra, que é 
do editor. Em relação aos projetos de autor, muitas vezes, ou a maioria das vezes, é óbvio 
que parto para o terreno com objetivos já pré-definidos e vou desenvolvendo a ideia, 
experimentando, e vou também tendo, muitas vezes, acompanhamentos de outras 
pessoas, da mesma área ou de áreas completamente diferentes, para terem uma visão, 
para eu ter uma opinião diferente daquela, não só da fotografia. (…) Há uma ideia para 
desenvolver, há investigação, como é óbvio, há o trabalho de casa, como costumo dizer, 
e depois a partir daí é ser o mais simples possível e viver o momento o mais 




“(…)Não me preocupa muito se me chamam artista ou fotojornalista. (…) São coisas 
diferentes ser fotojornalista ou ser artista, ou ser fotógrafo, mas eu acho que tudo se 
cruza, porque também para tu chegares a determinados sítios, ou a determinados pontos 
da criação, passas pelo processo artístico. (…) Eu sou, acima de tudo, fotógrafo. Depois 
através da minha maneira de estar e de procurar e fazer, leva-me a caminhos que através 
da arte, através das situações, me levam a poder também dizer que o meu processo é 
também é um processo artístico para determinadas situações e há outras situações que 
são processos de fotojornalismo, por exemplo. Se entrarmos num discurso conceptual, se 
entrarmos num discurso de instalação, de videoarte, de por exemplo de debate, já se está 
a fazer mais do que fotojornalismo.” 
“Ainda agora, no campo da fotografia há muitas dúvidas, porque muitas vezes, o que 
chamam é, se tu estiveres numa plataforma de arte que usa a fotografia como um meio 
mas és pintor, a tua formação é pintura ou desenhador, aceitam-te mais rápido porque tu 
fizeste um trabalho fotográfico, do que sendo fotógrafo, em que a sua formação foi feita 
através da fotografia, mesmo tendo sociologia da arte, história da arte, psicologia, 
comunicação, mesmo que vás usando materiais semelhantes, cruzamentos, ou até 
trabalhando com pessoas de outras áreas, como eu já tive projetos a trabalhar com 
ceramistas, com pintores, em que há um cruzamento, uma ligação, entre a minha 
fotografia, o processo criativo e o processo criativo da pintura ou da cerâmica, e une-se 
Quando questionado sobre a figura do artista, o entrevistado 
confessa que não se preocupa com essa distinção uma vez 
que, no fundo, em ambos os casos há um processo artístico 
que passar por explorar as maneiras de estar, ser e fazer, e 
partilhá-las com outrem através de manifestações, que 
embora diferentes, acabam por se cruzar.  
Apesar disso, ressalva que a área da fotografia é 
particularmente exposta a uma certa ambiguidade na 
categorização dos seus utilizadores: afirma que um artista é 
mais facilmente encarado como tal, mesmo quando usa a 
fotografia como um instrumento, se tiver formação em artes, 
porém, um fotógrafo, mesmo que tenha tido disciplinas 
associadas à arte e que recorra a algumas manifestações 
artísticas como a pintura, a escultura ou o vídeo, é mais 
dificilmente considerado artista.  
No que diz respeito às caraterísticas distintivas dos artistas, 
o entrevistado destaca uma maior sensibilidade para ver 
além do óbvio. Apesar de defender que todos dispõem dessa 
sensibilidade, considera-a particularmente intensa nos 
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ali.” 
“(…) Alguma sensibilidade e com o olhar diferente, não é dizer que somos diferentes, 
mas ás vezes estamos atentos a determinadas coisas que passa ao lado, e por isso é que se 
marca também a diferença, temos esse lado.” 
“Eu acho que todos nós, seja artista ou não, tem sensibilidade e um sentir…a diferença é 
a maneira como tu olhas as coisas, como tu sentes, e como tu representas as coisas. É a 
maneira como tu escreves um texto, um romance, a maneira como tu és capaz de estar a 
olhar para uma coisa insignificante e através da tua sensibilidade e da tua maneira de 
estar e de ver, criares ali um momento. É estares mais aberta às coisas, mais disponível. 
E deixares-te levar também pela maneira de sentires as coisas. (…) É um privilégio, 
poder olhar para uma coisa e não olhar para essa coisa como uma coisa normal, muito 
técnica, poder ir além daquilo que me dão, daquilo que eu procuro, poder ir mais além do 
normal. (…) Nós todos, sem exceção, temos sensibilidade de ver e de sentir, agora, há 
uns que vão mais além.” 
“(…) Pela obra, pelo percurso, pelo trabalho, pela intervenção. É, por exemplo, tu 
olhares para um Siza Vieira ou olhares para um arquiteto que acabou agora o curso e está 
a começar. E essa é a grande diferença, é a obra já feita, é os desafios, é as obras que 
continua a desenvolver, acho que é isso. (…) É todo o percurso, é desde começares a ver 
essas pessoas em grandes projetos, a estarem representados por galerias, a estarem 
representados em museus, é teres obras feitas a que tens acesso. Acho que é isso que 
marca a diferença de um amador. Claro que agora toda a gente é fotógrafo, por exemplo. 
Mas isso não determina que seja. Há grandes trabalhos, só que ainda continua a haver a 
grande diferença entre tu estares a disparar, é uma máquina também, mas não tem tudo a 
ver com a máquina… tu tens é pela tua maneira de ser, estares e procurares. Tudo tem a 
ver com a tua sensibilidade, com a tua educação, com a tua instrução, com a tua 
investigação, com o teu desenvolvimento, com o teu caminho. (…) Como os escritores, 
por exemplo. Toda a gente é escritor, não é? Agora até vais para o Facebook, fazes um 
texto e envias. Mas depois há os escritores, que escrevem romances, fazem-te…. tens 
viagens com eles, entras no mundo de personagens, absorves a personagem, até entras 
numa personagem que determinado escritor escreve. E isso é que marca a diferença.” 
artistas, já que têm a capacidade de sentir e representar as 
coisas de forma mais acutilante. Refere que são pessoas 
mais abertas e disponíveis à interpretação das entrelinhas da 
realidade, que se “deixam levar” pelo sentimento que as 







Por fim, ainda neste tópico, refere aquilo que, no seu 
entender, distingue um artista de um criador amador: nas 
suas palavras, é sobretudo a experiência que distingue uns 
dos outros, o percurso traçado durante a sua afirmação 
enquanto artista. Chega a referir, inclusive, a própria 
representação em espaços legitimados, como galerias e 
museus, assim como a educação/formação, embora tenda a 
valorizar mais uma dimensão subjetiva, relativa, mais uma 
vez, aos modos de “sentir”, da sensibilidade e da capacidade 
de fazer o “espetador” viajar.  
4.Representações sobre a (inter)mediação artístico-cultural 
Importância dos 
públicos na obra 
“Penso no público quando estou a criar para o Público. Porque tenho de ter o cuidado de 
que estou a trabalhar para um leitor, e é para isso que estou no jornal, sou o mais objetivo 
No que se refere ao papel dos públicos na obra, e mais 
particularmente na sua obra enquanto fotógrafo e 
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e informativo porque estou numa área que exige isso, tenho de me preocupar com o meu 
leitor e com a instituição para quem estou a trabalhar. (…) Quando estou a trabalhar em 
projetos de autor não penso muito no público, penso em, através do meu olhar, do meu 
trabalho, poder chegar às pessoas, mas é a minha maneira de ver, sentir e estar, e que vou 
tentar chegar ao máximo chegar a elas. (…) É viver o meu momento, tal como o procuro, 
e poder passar esse momento, essa maneira de estar e ver esse trabalho para os outros.” 
 
 
fotojornalista, o entrevistado explica que existem dois níveis 
de envolvimento dos públicos nas suas criações: quando 
produz para o jornal, a preocupação com os públicos é 
maior, uma vez que tem de atender à satisfação dos leitores. 
Nos trabalhos de autor, ao invés, a tónica não é colocada nos 
públicos mas sim nos seus interesses pessoais, que de forma 
mais ou menos direta, acabam por se ligar ao dos 
observadores.  
Acesso à arte 
“A arte está cada vez mais democratizada e cada vez temos mais acesso (…) andas por 
aqui e vês a quantidade de pessoas que andam nos museus. (…) Tens todo o tipo de 
público, só não consome arte quem não quer. E a arte não é só museus nem galerias, tu 
tens acesso ao teatro, à dança, tens acesso às artes performativas de rua, quer dizer, não é 
só as elites…por exemplo a música, tanto vês muita gente num festival como vês muita 
gente, de todos os quadrantes, na música clássica, não é? Mas claro que ainda há a 
imagem de que a arte é para uma certa elite, que de certa forma ainda muitas vezes 
também acontece, em determinados eventos. (…) Mas eu acho que cada vez mais, com a 
acessibilidade que nós temos em relação à informação que nos chega e às oportunidades 
que nós temos também de podermos usufruir…tu tens montes de coisas a acontecer, 
então nesta época, na rua…pah, coisas acessíveis. E não é só malta instruída no mundo 
das artes, depois há o outro lado. Eu acho fantástico também.” 
Acerca do acesso à arte, o entrevistado é da opinião que cada 
vez mais a arte passa por um processo de democratização, o 
que é visível, no seu entender, pelo número crescente de 
visitantes nos museus. Nesse sentido, e nas suas palavras, 
“só não consome arte quem não quer”, uma vez que se 
multiplicam as instituições que promovem a sua exibição, 
mas especialmente as modalidades e manifestações que 
tomam lugar publicamente na rua, por exemplo. Ainda 
assim, ressalva que ainda existe muito a noção da arte para 
elites, o que só tem expressão em alguns eventos. Insiste 
que, atualmente, temos ao dispor um conjunto de meios de 
informação e um conjunto de oportunidades a acontecer que 
devem ser aproveitadas e que o seu usufruto das mesmas 
não é, do todo, restrito. 
Posição face às 
estratégias de 
aproximação entre 
públicos e artistas 
“Eu sou a favor que (...) a minha fotografia diga alguma coisa sem eu estar a explicar, 
porque se eu estiver que estar a explicar é mau sinal, porque não consegui passar a minha 
mensagem. Porque a arte é um meio de comunicação, é um meio de tu passares algo cá 
para fora através da tua maneira de ser, estar e de ver as coisas, não é? Portanto, mas 
depois há outro lado que é: há coisas que se tu olhares para aquilo nu e cru, tipo 
esculturas, pinturas, fotografia, em que tu estás a olhar para a coisa e não te diz nada…tu 
tens a liberdade de fazeres a tua interpretação sobre aquilo, há artistas que depois sentem 
necessidade, e fazem de propósito também para isso, que é o teres uma obra de arte com 
explicação, em que aquilo só funciona com aquela explicação, com aquela legenda, e 
isso são opções. (…) Já ficas com outra interpretação. E de certa forma, acho que quando 
tens legendas ou textos, quando a obra não fala por si própria, a obra fica influenciada, 
O entrevistado acredita que, em parte, a arte, e em particular 
a fotografia, deve falar por si. Sendo a arte uma forma de 
comunicação, na sua opinião, é importante que consiga 
passar uma mensagem sem ser necessário traduzi-la de 
forma direta, uma vez que isso influencia a sua própria 
perceção por parte dos públicos, que verão a sua 
interpretação ser conduzida. Assim, embora não se posicione 
contra as estratégias de mediação, considera que estas 
devem ser elaboradas com cuidado, de forma e enriquecer a 
interpretação dos públicos em vez de a condicionar.  
Além disso, refere ainda que existem artistas que se colocam 
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não é? Já não és tu que estás a ter uma interpretação, já és tu que estás a ser guiado pelos 
artistas. (…) Prefiro primeiro ver as coisas, ver um filme, uma exposição, e só depois ler, 
porque aí dá-te a oportunidade de seres tu a criar a tua opinião e seres tu a ter a viagem.”  
“Há artistas que estão inacessíveis. Há aqueles que têm um determinado estatuto e que 
não querem mesmo esse contato, mas eu acho que mesmo assim, eu acho que com a 
democratização há um trabalho de as pessoas terem acesso a tudo, serem parte de tudo, e 
julgarem também que são capazes.”  
num patamar inacessível aos públicos, e que com o processo 
de democratização, há um esforço crescente de combater 
isso, de aproximar uns e outros, não só através da 
disponibilização e acessibilidade das manifestações artística, 
e do próprio envolvimento dos públicos, como também, 
inclusive, pelo incentivo a que eles próprios criem também.  






Opinião sobre as 
Galerias MIRA 
“(…) marca pela relação com as pessoas. É para as pessoas, acho que é isso.”  
 
O entrevistado não se pronuncia muito sobre esta questão, 
salientando apenas que as Galerias MIRA marcam pela sua 
relação com as pessoas.  
5.Arte e cultura no contexto nacional  
Visão sobre a arte a 
cultura em Portugal 
“Até agora nesta nova vaga, com o problema da instabilidade, nada é eterno. E agora 
muito mais, então nos empregos, hoje estou num emprego, amanhã posso estar já no 
fundo de desemprego, o que acontece é que há esse medo também. As crises, cada vez 
mais, as pessoas ficam mais novas desempregadas, os trabalhos são precários, os 
investimentos nas coisas cada vez são menos, e claro que eu acredito, e acho que 
acontece isso, principalmente nas artes que são áreas muito especiais.” 
Embora o entrevistado não aborde especificamente este 
tópico, acaba por ir de encontro ao mesmo quando toca nas 
questões da instabilidade profissional ligada à área das artes. 
O desemprego, a precaridade, e a falta de investimento são 
apenas algumas das realidades referidas na entrevista e que, 
no seu entender, marcam de forma particularmente intensa o 






Papel dos meios de 
comunicação e das 
novas tecnologias 
“(…) Vai-se perdendo muita coisa, vai-se perdendo muita qualidade, vai-se perdendo o 
lado áureo, mágico, como por exemplo, eu quando estava a fotografar, que ainda 
fotografo, em analógico. Uma pessoa estava a fotografar e lembrava-se daquele 
fotograma que lhe ficou na cabeça, aquela imagem… e ficávamos com aquela ansiedade 
de chegares ao jornal, ou quando chegares a casa e revelar o rolo e rezar por tudo que 
aquele negativo, aquele fotograma estivesse tudo direitinho. Agora não, tu agora tens a 
máquina, disparas uma vez, olhas, e praticamente estás sempre cada vez que disparas, 
estás a ver se está tudo bem, é logo no momento. Isso em termos de funcionalidade e 
descompressão é fantástico. E sou a favor, claro, como é óbvio, quanto mais houver, 
maior evolução, melhora a procura, melhora o acesso e melhora o caminho.”.  
Em relação às alterações tecnológicas no domínio das artes, 
e mais especificamente da fotografia, o artista é da opinião 
que, embora tenha havido uma melhoria considerável no 
acesso e nas técnicas utilizadas, a verdade é que se perdeu 
uma certa “magia” associada às formas mais tradicionais, 
nomeadamente a fotografia analógica, onde só era possível 
ver o resultado final aquando a revelação. Esse facto, no seu 
entender, não só altera a qualidade como também, e 
sobretudo, o processo de fotografar, que acaba por perder 
um pouco o seu lado “áureo”, nas suas palavras.  
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Anexo 7. Página ilustrativa do inventário das atividades do Espaço MIRA e respetiva 







Atividade Disco Externo 
 
Localização no Disco 




Galerias - vídeo 
promocional 
Um encontro inesperado com 










Espaço Mira – Exposições – 
Demorar Nelson D’Aires -
registo da exposição - vídeo 
2. “Momento I | Um vasto 
espaço de realidade” 
(9.11.13 - 7.12.13) 
Inauguração 
Disco Elements 
Espaço Mira – Exposições – 
Vasto espaço da realidade – 
inauguração - vídeo 
“A performance como 
cartografia de um 





Espaço Mira – Exposições – 
Momento 1 | Um Vasto 
espaço da realidade – 
performances - Performance 





Espaço Mira – Exposições – 
Momento 1 | Um Vasto 
espaço da realidade –  
conversa - vídeo 
Ciclo de 
Cinema/conferências - 
Cinema de Manoel de 
Oliveira por António 
Preto (23.11.13) 
Disco Elements 
Espaço Mira – Exposições –  
Momento 1 | Um Vasto 
espaço da realidade – 
“Douro Faina Fluvial” de 
Manoel de Oliveira - 
conferencista António Preto 
- vídeo 
3. “Momento II | Quando ‘te 




Espaço Mira – Exposições – 
Momento 2 | quando te vês 
é tudo - inauguração - vídeo 







VERDE - Há vídeo no Disco e no Youtube;  
CINZA - Não há vídeo no Disco nem no Youtube;  
LARANJA -Há vídeo no Disco por editar. 
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 Imagens  
 Vídeo  
 Imagens  
 Vídeo  
 Imagens  
 Vídeo  
 Imagens  
 Vídeo  
 Press-release  
 Imagens 
promocionais 
 Textos críticos 
 Clipping 
 Biografias dos 
artistas 
(etc.) 
  Imagens  
 Vídeo  
 Imagens  
 Vídeo  
 PowerPoints 
apresentados  
 Vídeos integrados 
na exposição 













































 Anexo 10. Tabela 11. Distribuição dos inquiridos por galeria e por meio através 













 Anexo 11. Tabela 13. Distribuição dos inquiridos por galeria e por grau de 




































Anexo 12. Tabela 14. Distribuição dos inquiridos por galeria e por grau de 


































Anexo 13. Tabela 15. Distribuição dos inquiridos por galeria e por posicionamento face 




















 Anexo 14. Tabela 16. Distribuição dos inquiridos por galeria e por 




































 Anexo 15. Tabela 17. Distribuição dos inquiridos por galeria e por grau de 



































Anexo 16. Tabela 19. Distribuição dos inquiridos por galeria e por posicionamento face 
às caraterísticas do artista (pergunta aberta)  
 
 
